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Greco  als  Erlfbnis. 


»HEILIGE 

MAGD.\I-ENA. 

SAMMLUNG 

ZULOAGA- 

PARIS. 


der  Höhe  seines  dramatischen  Schaffens  gemalt. 
—  Von  Anfang  an  steuerte  er  nach  zwei  Zielen, 
einmal  die  Fläche,  nicht  die  Tiefe  malerisch  zu 
entwickeln  und  dann  nicht  die  Natur,  sondern 
aus  dem  Erlebnis  heraus  zu  schaffen.  Das  will 
sagen,  Greco  war  kein  Naturalist,  auch  kein 
Realist,  sondern  fühlte  den  Ursprung  seiner 
Kunst  in  der  Empfindung,  und  in  der  Erweckung 
der  Seele  liegt  die  Größe  seines  Stils  begründet. 
Greco  lehrt  uns,  daß  man  die  Kunst  nicht  durch 
die  Natur  sehen  dürfe,  der  Kunst  vielmehr  sich 
zu  unterwerfen  habe,  damit  sie  uns  Natur 
sehen  lasse. 

Was  dieser  Gottesgläubige  in  Toledo  gestal- 
tet, hat  er  im  Hinblick  auf  das  Ewige  gestaltet. 
Er  hat  mit  den  Mitteln  der  Malerei,  mit  Punkt, 
Linie,  Fläche,  Form  und  Farbe  seine  Welt  als 
Symbol  der  göttlichen  dargestellt.  Die  Figuren 
bannt  er  auf  die  Fläche,  vom  irdischen  Raum 
befreit  er  sie,  und  wo  er  die  F"iguren  ganz  zu 
bringen  hat,  läßt  er  wenigstens  die  Füße  weg. 
Er  wählt  das  Schema  der  Ilalbfigur  und  läßt 
uns  im  Unklaren,  wo  man  sich  den  Schauplatz 
der  Handlung  zu  denken  habe.  Und  wie  der 
Mensch  auf  dieser  Welt  keine  bleibende  Statt 


besitzt,  so  sind  auch  Grecos  Formen  nicht  blei- 
bend, nicht  fixiert.  Das  Licht  geht  über  sie 
hinweg,  alles  ist  im  Flusse,  scheint  zu  phos- 
phoreszieren. Nur  in  der  Bewegung,  nicht  in 
der  Konfiguration  liegt  die  Wirkung  seines  Stils. 
Im  Unwirklichen,  Unirdischen  geht  alles  vor 
sich.  Das  sind  Beobachtungen,  die  man  freilich 
nur  in  glücklichen  Stunden  vor  Originalen  ma- 
chen kann.  Zwar  gehört  die  weitaus  größte 
Zahl  seiner  Schöpfungen  Spanien  an,  doch  gibt 
es  auch  in  Deutschland  erlesene  Proben  von 
seiner  Hand. 

Mit  dem  „Espolio  de  las  vestiduras",  der 
„Kleiderausziehung  Christi  auf  dem  Kalvarien- 
berg",  öffneten  sich  ihm  die  Pforten  der  Kathe- 
drale von  Toledo.  In  diesem  Werke  erkennt 
man,  daß  Greco  jünger  als  Tintoretto  und  Bar- 
roccio  war  und  ihren  Stil  potenziert  hat,  ohne 
dabei  seine  Selbständigkeit  zu  verlieren.  Die 
alte  Pinakothek  besitzt  die  späteste  Fassung 
dieses  Themas  (Abb.  S.  9).  Greco  übersetzt 
im  Gegensatz  zu  Tintoretto  gleich  alles  in  die 
Fläche,  das  Licht  zuckt  auf,  und  die  Figuren  um 
Christus  herum,  drohend-unheimhch,  erzeugen 
den  Eindruck  unbestimmter  Vielheit.    Manche 
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■  mag  das  Drei-Frauen-Motiv  im  Vordergrunde      das  spanische  Wesen  objektiv  beurteilt  und  es       ■ 

■  stören.    Wo  sind  die  Füße,  und  auf  welchem      so  schildert,  wie  es  nie  ein  spanischer  Maler       ■ 
B       Plane  stehen  sie  ?    Das  Geheimnis  gehört  zum      vermocht  hat.                                                                   2 
J       Stile  Grecos.                                                                        Man  betrachte  daraufhin  „Die  Bestattung  des       ■ 

■  Ähnliche  Absichten  verfolgt  er  im  „Christus      Grafen  von  Orgäz"  in  der  Thomaskirche  von       ■ 

■  am  ICreuze"  (Louvre).   Zwei  Halbformen  unten,      Toledo   (Abb.  S.  2).    Wie    eine  Versammlung       ' 
S       die  beiden  Stifter  und  eine  Ganzform  in  der      wiedererwachter  Toter  muten  diese  Ritter  an,       J 

■  Mitte,  Christus.     Er  schwebt  am  Kreuze,  mit-      als  ob  sie  alle  schon  einmal  bestattet  worden       ■ 

■  ten   in   den   Wolken,   raumlos.     Daß   er   noch      und  zu  dieser  Feierlichkeit  auferstanden  seien.       ■ 
2      lebt,    am   Pfahle   triumphiert,    ist    ein   byzan-      Keine  innere  Erschütterung,  nur  Gefaßtheit  und       j| 

■  tinischer   Nachklang.     Mit    verklärten    Augen      sanfte  Trauer,  kein  Erstaunen  selbst  bei  denen,       ■ 

■  schaut  er  in  das  Jenseits  hinein:  auf  diese  Blick-      die  sehen  und  hören,  was  sich  oben  zuträgt.       ■ 
2       bahn  hin,  oberhalb  des  linken,  längeren  Kreuz-      Was  geschieht,  entspricht  dem  Standesbewußt-       J 

■  balkens  ist  das  Bild  komponiert.   Darum  ist  der      sein  der  Ritter,  die  die  Beschützer  der  Kirche       ■ 

■  Körper  in  fast  gotischem  Schwünge  nach  Unks      sind,  und  Kirche  bedeutet  ihnen  Kultur  und       ^ 
!       gebogen,  weicht  selbst  der  Kreuzstamm  dorthin      Frömmigkeit.  Darum  wird  es  als  selbstverständ-       ■ 

■  aus,  und  stürmen  mit  gewaltigen  Rhythmen  die      lieh  empfunden,  daß  die  Heiligen  und  Johannes       ■ 

■  Wolken  vom  Rande  heran,  um  sich  oben  zu      und  Maria  als  Fürbilter  zur  Stelle  sind,  wenn       ■ 
!       treffen;  hier  aber  scheuen  sie  zurück,  machen      einer  von  ihnen  stirbt.  Ganz  durchsichtig,  durch-       1 

■  Halt,  damit  der  Bhck  freie  Bahn  habe.                     scheinend,  durchschimmernd  hat  Greco  diese       ■ 

■  Nirgendwo  in  der  itahenischen  Kunst  ist  dies      Figuren  gemalt.    Wie  durch  bunte  Glasfenster       ^ 

■  Thema  ähnlich  behandelt  worden.    Greco  hat      blickt  man  auf  diese  vergeistigten  Körper,  die       ■ 

■  sich  selbst  gefunden,   der  Boden  Toledos  hat      wenigen  Fackeln  bringen  nicht  die  Helle,  der       ■ 

■  ihm  den  Stil  gegeben.   Dieser  Grieche  erscheint      ganze  Raum  strahlt,  es  strahlen  die  Gesichter.       ^ 

■  uns  wie  ein  Mensch,   der  von  außen  stehend      Leicht  wie  Taubenflügel  flattern  die  Hände  vor       ■ 

Grt'co  als  Erlebnis. 


GRECO 

»HL.  PETRUS 

BETEND« 

SAMMLUNG 

HEILBUTH- 

KOPKNHAGBN. 


X                 .  M^ 

2-                                                                   '^.^0»«1^'i 

^S^h 

.-uw                  X   ,        ^^ 

^-  ^ 

T. 

dem  Dunkel  der  ritterlichen  Kleidung.  Greco 
hat  in  diesem  Bilde  die  Geschichte  des  spani- 
schen Geistes  geschrieben,  die  Welt  des  17. 
Jahrhunderts  hegt  in  diesem  Rahmen,  zwischen 
hnks  und  rechts,  zwischen  unten  und  oben. 
Und  wie  er  die  Menschen  auffaßt,  über  Licht 
und  Farbe  denkt,  alles  ist  schon  hier  gesagt. 
Rein  aus  dem  Erlebnis  heraus  sind  seine 
Heiligen  entstanden.  Malt  er  den  Apokalyptiker 
Johannes,  so  bringt  er  zugleich  das  Bekenntnis 
des  eigenen  Lebens,  den  leidenschaftlichen  Auf- 
schrei aus  Not  und  Qual  und  das  sehnsüchtige 
Drängen  nach  dem  ewigen  Lichte.  Seine  Mönche 
haben  das  Wunderbare  einermachtvollen  Augen- 
blicksvision, sie  durchbrechen  die  Sphäre  der 
Erscheinung  und  führen  uns  in  die  Tiefe  des 
Ursprungs  zurück.  Wie  die  russischen  Heiligen, 
so  verneinen  auch  die  spanischen  das  Leben 
schlechthin.  Grecos  „Franz  von  Assisi"  flieht 
die  sinnliche  Welt,  die  unermeßliche  Einsamkeit 
sucht  er  auf,  entrückt  ist  er  aller  Erdenlast  und 
Erdenschwere,  und  nur  so  empfindet  er  das  in 


der  Entsagung  liegende  Glück  der  Weltüber- 
windung. Seine  Heiligen  stellen  ein  neues 
Menschentum  dar,  und  darum  gibt  Greco  ihnen 
jene  Proportion,  die  weit  über  das  übliche  Maß 
hinausgeht  (Abb.  S.  8  und  S.  17  Verkündigung 
Marias,  Laokoon).  Er  treibt  die  Figuren  in  die 
Höhe  und  läßt  sie  in  die  Wolken  ragen. 

Was  in  seiner  Seele  gährt  und  tobt,  ringt 
nach  Form  und  Ausdruck,  glüht  in  der  Farbe 
auf,  es  flimmert  und  flirrt  über  die  Fläche,  und 
die  einzelne  Form  ist  zu  völliger  Unselbständig- 
keit entwertet  (Abb.  S.  1 3  Auferstehung  Christi). 
Erarbeitet  auf  das  Zufällige  der  Erscheinung  hin, 
auf  die  bloß  optische  Wirkung,  und  seine  Bilder 
sind  durch  reiche  Farbengebung  zitterig  gemacht. 
Er  bringt  magische  Wirkungen  zustande  und  singt 
Jubellieder  auf  Rot,  Gelb,  Blau  und  Grün.  Wie  er 
ICrapplack  zum  Glühen  bringt  (Espolio)  und  in 
dem  „Martyrium  des  HeiUgen  Mauritius"  (Abb. 
S.  21)  Ultramarinblau  in  nie  geahnter  Größe  auf- 
leuchten läßt !  Überall  ist  bei  ihm  die  Farbe  nicht 
das,  was  sie  ihrer  Natur  nach  sein  müßte,  nicht 
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in  bestimmt  gefaßter  Ausdehnung  ist  sie  über 
die  Fläche  ausgebreitet.  Wie  Edelgestein  aus 
feinstem  SchHffe  leuchtet  es  auf,  oft  glaubt  man, 
emporzischende  kleine  !•  lämmchen  zu  sehen, 
die  Irrlichtern  gleich  ständig  vor  unseren  Augen 
sich  zu  verwandeln  scheinen.  So  wie  Greco 
hat  niemand  im  17.  Jahrhundert  gemalt,  Greco 
ist  seiner  Zeit  vorausgeeilt n.  k. 

«r 

DomenicoTheotokopuli,  der  Greco,  ist  um  das 
Jahr  1547  in  Kreta  auf  Kandia  geboren. 
1565  geht  er  nach  Venedig  und  wird  dort 
Schüler  des  damals  schon  90  jährigen  'lizians. 
Auch  Tintoretto  hat  als  Lehrer  großen  Einfluß 
auf  ihn.  Um  das  Jahr  1570  wohnt  er  in  Rom 
beim  Kardinal  Alexander  Famese,  lernt  die 
Werke  Michel  Angelos  kennen,  geht  aber  bald 


darauf  nach  Neapel.  1575  fährt  er  nach  Spanien. 
Schon  im  Jahre  1577  wird  er  in  den  Akten  von 
Toledo  als  dort  wohnhaft  erwähnt.  In  Toledo 
starb  er  auch,  am  7.  April  1614,  Die  Haupt- 
werke Grecos  gehören  folgenden  Jahren  an; 
1578  „Die  Auferstehung  Christi",  1580  „Der 
Martertod  des  Hl.  Mauritius",  1588  „Das  Be- 
gräbnis des  Grafen  von  Orgaz",  1598  „Der 
Hl.  Joseph",  1600  „Die  Verkündigung",  1612 
„Laokoon",  sowie  „Toledo  im  Gewitter",  1614 
„Szenen  aus  der  Apokalypse".  Im  Nachlaß 
des  Künstlers  fanden  sich  115  Gemälde,  15 
Studien,  150  Zeichnungen  und  eine  Reihe  pla- 
stischer Arbeiten  seiner  Hand  in  Terracotta  und 
Wachs.  Auch  als  Architekt  und  Schriftsteller 
trat  er  hervor.  Sein  Manuskript  über  die  Malerei 
ging  bedauerlicherweise  verloren st. 
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Alle  alte  und  alle  ursprüngliche  Kunst,  im 
IX  weiteren  Sinn  alle  Klassik,  beruht  auf  der 
Vorherrschaft  der  Formel.  Alle  neue  Kunst 
beruht  auf  der  Vorherrschaft  des  Ausdrucks, 
der  Ausprägung  der  einzelnen  Persönlichkeit 
und  ihres  Erlebens.  In  alter  Welt  ist  das  Leben 
und  Schaffen  vorwiegend  bestimmt  durch  das 
Gefühl  der  Einordnung  in  religiöse  und  gesell- 
schaftliche Zusammenhänge,  in  Konventionen 
und  Schickliclikeiten.  Daher  gießt  sich  alles 
Künstlerische  dieser  Zeiten  in  feste,  starre  Ge- 
fäße von  geheihgter  Schicklichkeit,  die  formel- 
haft den  gesamten  geistigen  Ausdruck  durch- 
wirken. Konvention  bestimmt  die  alte  Chor- 
lyrik, die  alte  Malerei  und  Plastik,  selbst  die 
Gesetzbücher  und  die  Geschichtschreibung.  Die 


Entdeckung  dieses  starren  formelhaften  Be- 
standteils ist  recht  jung.  Er  hat  noch  im  19.  Jahr- 
hundert den  Forschem  erhebliche  Schwierig- 
keiten bereitet.  Denn  diese  Forschung  ging 
von  modernen  kunstpsychologischen  Voraus- 
setzungen aus,  für  welche  die  Kunst  vorwiegend 
Sache  der  Einzelpersönlichkeit ,  des  Einzel- 
erlebens ist,  und  so  wird  der  Meister  falsch, 
dunkel,  schwer  und  viel  zu  einmalig  gedeutet. 
Ein  Beispiel.  In  babylonischen,  ägyptischen, 
israelitischen,  griechischen  Lebensdarstellungen 
geschichtlicher  Personen  fanden  sich  häufig 
durchgehende  sagenhafte  Motive.  Z.  B.  die  Un- 
gewißheit der  Abstammung,  die  Aussetzung  in 
einem  Schilfkorb,  die  Auffindung  durch  eine 
hochgeborene   Frau   usw.     Auf  Grund   dieser 
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sagenhaften  Züge  glaubte  man  lange  Zeit  die 
betreffenden  Persönlichkeiten  ebenfalls  ins  Reich 
der  Sage  verweisen  zu  müssen.  Neuerdings 
erst  ward  entdeckt,  daß  diese  sagenhaften  Be- 
standteile rein  konventionellen  Ursprungs  sind 
und  eben  zum  festen  Stil  höfischer  oder  heldi- 
scher Biographien  gehörten.  Als  weiteres  Bei- 
spiel diene  Pindar.  Man  hat  ihn  bis  in  die 
neueste  Zeit  nicht  tief  und  dunkel  genug  deuten 
können,  weil  man  alle  Elemente  seiner  Dichtung 
wie  bei  einem  Dichter  der  Gegenwart  in  seiner 
Erfindung  und  Begabung,  in  seinem  Ich  und 
Erleben  verankert  glaubte.  1897  wurde  der 
Hynmiller  Ballchylides  aufgefunden,  der  sein 
Leben  lang  Pindars  Nebenbuhler  war.  Bei  einer 
Vergleichung  Pindars  mit  Ballchylides  *)  fällt 
eine    weitgehende    Gleichförmigkeit    auf :     die 


gleicharchaische  Strenge  und  Steifheit,  die  feste 
überlieferte  Art  des  Redeschmucks,  der  Gedicht- 
gliederung, des  Tons  der  Geschichtenerzählung, 
der  Belehrung  und  Unterweisung  des  Volkes 
durch  den  Chor.  Daraus  ergeben  sich  eine 
Menge  rein  formelhafter,  gattungsmäßiger  Be- 
standteile und  die  Rätsel  Pindarscher  Kunst- 
Stilart  lösen  sich,  wenn  er  vorerst  einmal  der 
Gattung  „Chorlyriker"  zugewiesen  ist. 

Für  den  antiken,  für  den  romanischen  und 
mit  gewissen  Vorbehalten  für  jeden  klassischen 
Dichter  gilt  die  horazische  Anweisung  „Gemein- 
sames eigentümlich  zu  sagen"  (proprie  commu- 
nia  dicere).  Diese  Dichter  und  die  Völker, 
denen  sie  angehören,  haben  „eine  gemeinsame 

*)  Diesen  Hinweis  verdanke  ich  dem  ausgezeichneten 
Werke  von  Domseiff,   »Pindars  Stil«. 


Formel  und  Ausdruck. 


breite  Mitte,  wo  gewissermaßen  die  seelische 
Ruhelage  der  Gesellschaft,  das  Lebensgefühl 
der  Nation,  zum  Ausdruck  kommt". 

In  neuer  Kunst  und  Dichtung  dagegen  bildet 
die  Grundlage  des  Schaffens  die  vereinzeltu, 
vereinsamte  Persönlichkeit.  Das  Ich,  der  eigen- 
wertige und  ohne  Rücksicht  auf  soziale  Bindung 
bedeutsame  Mensch  ist  die  Entdeckung  der 
Neuzeit  und  in  dieser  besonders  der  Germanen. 
Die  „heilige  Schicklichkeit"  hat  in  diesen  Zeiten 
und  Zonen  ihren  Wert  eingebüßt.  Daher  steht 
die  Kunst  nicht  mehr  auf  dem  Formelhaften, 
sondern  auf  dem  Ausdrucksmäßigen,  und 
damit  hängen  zweifellos  alle  Schwierigkeiten 
moderner  Kunst  eng  zusammen. 

Diese  Zusammenhänge  erkennen,  heißt  Blicke 
tun  in  sehr  viel  Not  und  Elend,  heißt  aber  auch 
Erringung  der  Einsicht,  daß  der  Mensch  der 
Gegenwart  nicht  nur  der  Kunst,  sondern  seinem 
Leben  und  seinem  Glück  zuliebe  darnach  stre- 


ben muß,  in  neue,  lebendige  Fügungen  einzu- 
gehen, auf  die  allein  sich  Menschenwürde  und 

Menschenkraft  zu  gründen  vermag w.  m. 

S. 

Ich  bin  zu  dem  Glauben  gekommen,  daß  die 
reine  Kunst  nicht  von  Theorien  und  Mei- 
nungen abhängig  ist,  und  wenn  man  diese  ihr 
vorspannt,  sie  in  den  Sumpf  gerät  — ,  aber  am 
Schluß  des  Lebens  glaube  ich  auch,  daß  alles  in 
der  Welt  sich  von  selber  wieder  reguliert,  wie 
das  Wetter  so  auch  die  mit  dem  Menschen  ge- 
borene Kunst. .  .  Auch  die  Kunst  wird  aus  ihrer 
Verwirrung  wieder  rein  werden,  denn  sie  wird 
immer  in  der  Menschheit  neu  geboren,  sie  ist 
des  Menschen  stiller  Trost,  den  er  braucht,  sie 
ist  tief  und  ganz  mit  seiner  Wesensart  in  den 
Urtiefen  des  Daseins  verwachsen  —  sie  ist  der 
Seele  mitgegeben  als  ein  gültiges  Zeugnis  ihrer 
Schöpferkraft,  welche  sie  und  ihre  Sinne  mit 
Gottheit  verbindet hans  thüma. 


»SELBSTBILDNIS.  MADRID,  SAMMLG.  BERVETF. 

RirB  BARBFS  '  HBR  r.RBCO«    OBORn  MÜLLFR  VBRLAG  A.-C. 


ARNOLD  K<"jNNEliECK-BERLlX.  KÜSTE  .MELCHIOR  LECHTER. 


■■■■■■■■■■■■■■■■■■■■■■■■■■■■■■1 

■■■■■■■■■■■■■■■■■■■■ 

■                                                       ARNOLIi 

^^^^^^^HuBKLUi^^   .«^ .,   _.   .    '^'r^.rjVi. "'/'>'''«'  -  .i'-ÄS 

1  GRUPPE                                                         ■ 

■                                               RÖNNEBECK. 
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S                                              ARNOLD  RÖNNEBECK-BERLIN.                                              ■ 

2                                                                                                                              VON  THEODOR  HÄUBLEK.                                                                                                                           J 

■  Tn  der  Zeit   des  Impressionismus  herrschten      schmückenverwertet.fügt  ersichindieReiheder       ^ 
21       i  historische  Stile.   Einige  Künstler  versuchten      stilbringenden  oder  stilvorbereitenden  Kunst-       ■ 

■  es,  die  Eigenart  der  Zeit  stilhaft  zu  erbringen;      gewerbler.    Übrigens  ist  der  Weg  gar  nicht  so       ■ 

■  der  bedeutendste  unter  ihnen   war  wohl  van      sonderbar:  habennichtunsrebestenArchitekten       ■ 
2       de  Velde.     Er  wurde  aber   böse  mißverstan-      Berührungspunkte  mit  den   deutschen  Klassi-       ■ 

■  den,  wer  ihm  folgte,  vermehrte  Irrtum  und  Wirr-      zisten   zu  Anfang   des   vorigen  Jahrhunderts  1       ■ 

■  nis.     Auch  jetzt,  im  Jahrzehnt  des  siegenden      Wird  man  nicht  einmal  gewisse  Taten  Mess eis       ■ 
J       Expressionismus,    stehen    wir,    besonders    in      oder    Peter    Behrens'     als     moderne    Aus-       ^ 

■  Deutschland,   vor  ernsthaften  Versuchen   stil-      tragungen  der  Gedanken  Scamozzis  und  Pal-       ■ 

■  gemäß  zu  schaffen:  vorläufig  am  verwegensten      ladios  erkennen?    Picasso,  der  Radikale,  ist       ■ 
2       in  Berlin,  wo  natürlicherweise  auch  die  Gefahr      niemals  von  Ingres  soweit  entfernt  gewesen       ■ 

■  sofortigen  Verfalls  besteht.    Denken  wir  an  die      wie  von  Man  et,  von  einemMone  toder  Renoir       ■ 

■  Architektur  und  das  Kunstgewerbe,  so  glaube      ganz  zu  schweigen!    Auch  Hoetger  hat  neben       a 
J       ich,   die   neue  Linie  verdankt  sich  vor  allem      gotischen  Augenblicken  stark  klassische  Ahnen-       ■ 

■  Künstlern  wie   Bernhard  Hoetger,    Cesar      schaften  aufzuweisen;  das  gleiche  sei  vonLehm-       ■ 

■  Klein,   Georg   Leschnitzer,  Belling  usw.      brück  gesagt:   am  überzeugendsten  sprechen       ■ 
J       Ich  habe  gewiß  einen  oder  den  anderen  ver-      in  diesem  Sinn  einige  Zeichnungen  von  ihm.            ^ 

■  gessen !     Nun  tritt   ein  ganz  junger  Bildhauer          Arnold  Rönnebeck  hat  sich  so  lange  an  das       ■ 

■  hinzu:  Arnold  Rönnebeck.  Erempfindetdie      gleiche  Modell  gehalten,  bis  es  im  Werk  ganz       ^ 
J       Abstraktion  als  einen  Weg,  der  zum  Dekorativen      verschwand.    Seine  Tänzer  sind  meistens  dem       ■ 

■  führen  kann  und  beschreitet  ihn.    Gewiß  sucht      Kreisel  zu  vergleichen,  wo  der  Gegenstand  ganz       ■ 

■  er  noch;  daher  seine  unbestreitbare  Zwiespältig-      Bewegung,  Ausdruck  einer  sausenden  Leben-       ■ 

■  keit.   Als  reiner  künstlerischer  Bildhauer  bleibt      digkeit  wird.  Rönnebecks  Tänzer  sind  in  diesem       ■ 

■  er,  ein  Schüler  Bourdelles  in  Paris,  auf  dem      Sinn   schwirrende   Vertreter   einer  kreisenden       ■ 

■  Boden   der   klassizistischen  Tradition;    wo   er      Rhythmik:   ihr  Persönliches  wird  aufgehoben.       ■ 
J       jedoch  die  Einfälle  witzig  wiederholt,  zum  Aus-      Abstraktheiten  wirken  zu  diesem  Behuf  ver-       ■ 
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bluffender  als  eine  Larve:  Masken  waren  aber 
seit  jeher,  aus  ähnlichen  Gründen,  Beliebtheiten 
in  den  angewandten  Künsten.  Den  Übergang 
zum  Dekorativen  fand  Rönnebeck,  ohne  daß 
er  ihn  eben  suchte,  beim  Schaffen  einer  Reihe 
von  Rehefs ;  immer  mit  dem  gleichen  Tänzerpaar, 
in  verschiedenen  Lagen  bei  unterschiedlichen 
Bewegungen.  Diese  Arbeit  von  ihm  entspringt 
geradezu  seinem  Klassizismus,  der  schließlich 
in  den  Gesamtwirkungen  die  Ruhe  suchen  muß. 
Wer  Rönnebecks  Atelier  besucht,  staunt  über 
den  Fleiß,  mit  dem  er  sich  dem  Naturstudium  hin- 
gibt. Dabei  kann  er  sich  aberbereits  ganz  auf  sich 
verlassen ;  er  geht  eigentHch  niemals  fehl,  kommt 
zu  keinen  schulmeisterlichen  Langweiligkeiten, 
denn  unvermutet  ergibt  sich  ihm  Stil.  Er  be- 
greift dazu  immer  mehr  die  eigene  Aufgabe,  das 


Persönliche  zu  Gunsten  einer  modernen  Ge- 
samtheit zurück  zu  stellen.  Es  geht  auch  bei 
ihm  sanft  stromaufwärts.  Langsam,  trotz  der 
verschiedenen  Wirbelungen. 

Rönnebecks  Porträte  sind  nun  gamicht  kunst- 
gewerblich, nicht  einmal  zufälligerweise  etwas 
dekorativ.  Einfach,  fast  trocken  gehalten,  setzt 
er  sie  ganz  richtig  auf  einen  ausgewogenen 
Sockel.  Die  Vereinfachungen  verführen  ihn  in 
solchen  Fällen  zu  keinen  Wiederholungen  ge- 
schmäcklerischer  Art,  sondern  dringen  auf  Klar- 
heit, drängen  zum  selbstverständlichsten  Aus- 
druck. —  Sein  Relief  des  Dichters  Stephan 
George  spricht  von  großer  Ausgewogenheit 
des  Dargestellten.  Monumentalität  mit  wenigen 
Mitteln  ist  da  mühelos  erreicht. 
—  Sein  Melchior  Lechter  ein  fast  römischer 
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Ausdruckskopf  I  Derjunge  Dichter  Max  Sidow 
außerordentlich  ähnhch,  in  einem  AugenbUck, 
da  er  begeistert  aus  seinen  Werken  vorliest. 

Sehr  sinnreich  ist  die  Zartheit,  das  Schlichte 
in  weibUchen  Köpfen  herausgeholt. 

Außerordentlich  fein  wird  in  seinem,  dem 
Geschlechtlichen  beinah  entrückten,  Statuett- 
chen „Das  Wesen"  der  Ausdruck  des  Gesichtes: 
stilistisch  auf  die  Einfachheit  des  ganzen  Kör- 
pers zusammengezogen!  Haar  und  Hand  sind 
da  linear,  weil  von  Natur  aus  schon  stark  stili- 
siert, am  reichsten  gelassen:  das  Antlitz  aber 
wirkt  poetisch,  weil  es  unbestimmt,  noch  kaum 
entfaltet,  ausgedrückt  wurde. 

Dieses  schöne  kleine  Werk  könnte  man  sich 
am  Uebsten  in  Silber  fertiggestellt  denken. 
—  Nun  hat  Rönnebeck  auch  verschiedene  Grup- 
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pen  von  Ringern  geschöpft:  geometrische  Figu- 
ren ,  Fünfecke ,  Sechsecke ,  gebildet  aus  Ver- 
schränkungen der  Gliedmaßen  von  Menschen 
in  Streiterposition,  fallen  da  dem  Betrachter  in 
die  Augen.  Arme,  Beine  werden  auf  diese  Weise 
auch  zu  Strahlen  von  Sternen:  solche  regelrecht 
abstrakte  Erzackungen,  die  zu  gar  reizvollen 
geometrischen  Zusammenstellungen  führen,  hat 
wohl  Rönnebeck  in  solcher  Deutlichkeit  zum 
ersten  Mal  in  der  Bildhauerei  ermöglicht.  Wie 
richtig  sind  da  Gliedmaßen  zu  einander  rhyth- 
misiert und  als  Gliederungen  gcinz  vereinfacht 
im  Kunstwerk  dargebracht.  Ein  trefflicher  Ein- 
fall im  Wettbewerb  um  die  moderne  Stilerobe- 
rung! —  Arnold  Rönnebeck  hat  noch  niemals 
ausgestellt:  man  würde  in  seinen  Räumen  vor 
vielen  guten  Arbeiten  erstaunt  stehen.  .  .  th.  d. 
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ÜBER  FERDINAND  STAEGER. 


Als  kürzlich  im  Münchner  Kunstverein  der 
.  „Bund  zeichnender  Künstler"  eine  statt- 
liche Heerschau  über  seine  Mitglieder  und  ihre 
Arbeiten  veranstaltete,  da  fiel  unter  den  vielen 
tüchtigen,  von  Phantasie  und  hohem  Können 
sprechenden  Blättern  ganz  besonders  das  in 
sich  ruhende,  von  seiner  Umgebung  sich  ab- 
sondernde Werk  auf,  das  Ferdinand  Staeger 
zum  Urheber  hat.  Ein  Alleingänger,  ein  Ab- 
seiliger, der  sich  indes  nicht  in  schrulligem  Son- 
derlingstum  verliert,  ein  aus  der  lokalen  Tra- 
dition und  dem  Schullon  unbedingt  herausfal- 
lendes Originalgenie  —  das  wrar  der  Eindruck, 
den  man  aufs  Neue  vom  Wesen  und  Schaffen 
Staegers,  des  früh  zur  Reife  und  zur  Geltung 
gelangten  Graphikers,  gewann. 

Über  Staegers  Werdegang  und  über  seine 
Kunst  ist  in  diesen  Heften  im  Laufe  der  letzten 
Jahre  wiederholt  gesprochen  und  alles  Wesent- 
liche gesagt  worden.  Deshalb  werden  sich  die 
folgenden  Zeilen  mehr  mit  den  neuen  Arbeiten 
des  Künstlers  als  mit  der  Gesamtheit  seines 
Wesens  und  seiner  Erscheinung  zu  beschäf- 
tigen haben. 

Staeger  hatte  früh  die  Form  gefunden,  die 
seinen  Absichten  entsprach  und  die  seinem 
Fühlen  und  Empfinden  gemäß  ist.    Er  trat  trotz 


junger  Jahre  eigentlich  schon  als  ein  innerlich 
Fertiger  in  den  Gesichtskreis  der  Öffentlichkeit; 
er  konnte  sich  wohl  noch  emporbauen  —  wie 
er  es  auch  wirklich  tat  — ,  seine  Form  immer 
freier  und  selbstverständlicher  beherrschen  und 
nach  Gehalt  und  Stimmung  vertiefen  und  ver- 
innerlichen, aber  er  durfte  mit  Recht  bei  dem 
einmal  gefundenen  Ausdruck  bleiben.  Es  ist 
die  prickelnde,  wie  Schaum  wogende  oder  wie 
feinste  Spitzen  rauschende  Art  minutiösester 
und  anmutreichster  Zeichnung.  Es  ist  ein  Ein- 
stellen ganz  auf  den  Flächencharakter  der  Gra- 
phik, ein  Erschöpfen  der  Welt  in  Umrissen.  Erst 
ganz  neuerlich  finden  sich  im  Werke  Staegers 
einige  Blätter,  bei  denen  die  Helligkeit  aus  sam- 
melschwarzer Tiefe  herausgearbeitet  ist;  sonst 
pflegt  Staeger  das  Dunkel,  das,  wie  es  scheint, 
seinem  innersten  Empfinden  nicht  eben  konform 
ist,  in  die  ganz  hell  und  licht  gehaltenen  Zeich- 
nungen und  Radierungen  hineinzuarbeiten,  für 
die  demzufolge  ein  zarter,  silbergrauer,  duftiger 
Gesamlton  kennzeichnend  ist.  Daß  diese  paar 
dunklen  Blätter  mit  den  effektvoll  aufgesteckten 
Lichtem  im  Gesamtwerk  Staegers  stehen,  ist 
ungemein  bedeutsam;  es  sagt  und  kündet  auch 
dem  Fernstehenden,  der  eine  ohne  Sinnfäüig- 
keit  ausgreifende  Entwicklung  nicht  ofine  wei- 
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teres  wahrnimmt,  daß  Staeger  alles  andere  mehr 
ist  a's  ein  Maiüerisl.  Staeger  besitzt  jeden  Grad 
geistiger  Beweglichkeit,  in  ihm  ist  Fülle  der  Ge- 
sichte, quellende  Phantasie,  ein  wahres  Schäu- 
men von  Formen  —  ruhig  und  beharrlich,  fest 
und  ernst  ist  nur  seine  Weltanschauung.  Sie 
scheint  mir  einig  zu  gehen  mit  der  Weltanschau- 
ung Adalbert  Stifters,  des  böhmischen  Lands- 
mannes Ferdinand  Staegers.  Der  Künstler  hat, 
von  dem  rührigen  und  geschmackvollen  Münch- 
ner Verleger  Hermann  A.  Wiechmann,  dem 
Schöpfer  reizvoller  kleiner  Bücher,  zum  Illu- 
strieren aufgefordert,  immer  wieder  Stifter  ge- 
wählt, weil  er  mit  diesem  Dichter  eines  inbrün- 
stigen Naturgefühls  sich  im  Tiefsten  wesens- 
verwandt, vielleicht  sogar  wesenseins  fühlt.  Wie 
Stifters  Naturgefühl  umschlingt  auch  das  seine 
nicht  in  pantheistischem  Pathos  das  All,  sondern 
Staeger  setzt  wie  Stifter  in  elegischer  Idyllenhaf- 
tigkeit  Zelle  an  Zelle,  aber  zugleich  baut  er  sich 
doch  aus  der  kleinen  Welt  in  die  klaren,  hei- 
teren Lüfte  des  Kosmos  hinauf.   Auch  Staegers 


RADIERUNGEN   »NACHSOMMER« 


graphische  Werke,  Zeichnungen  wie  Radierun- 
gen, sind  aus  der  Landschaft  geboren,  gleich 
den  Novellen  und  Erzählungen  Stifters.  Die 
Landschaft  ist  das  Primäre;  die  Gestalten  in  ihr 
sind  wie  Geschöpfe  dieser  Landschaft;  sie  sind 
von  ihrer  Natur-Umwelt  bestimmt,  nicht  sie 
bestimmend.  Stifters  Menschen  hat  man  einmal 
zutreffend  Exponenten  seiner  Landschaft  ge- 
nannt —  man  möchte  es  auch  mit  Staegers 
Menschen  so  halten,  und  ich  glaube  nicht,  daß 
das  für  diese  Menschen  eine  Herabminderung 
ihres  Wertes  bedeuten  kann.  Sie  tragen  den 
Duft  und  den  Reiz,  die  würzige  Wärme  und  die 
herbe  Melancholie  ihrer  Heimat  aus  Wäldern 
und  Wiesen,  auf  Landstraßen  und  Bergeshöhen 
herein  in  die  Stuben  und  Säle:  etwas  köstlich 
Frisches,  Ursprüngliches  ist  an  ihnen,  versonnen 
sind  sie  und  auch  wieder  heiter  als  die,  denen 
der  ewige  Trost  gnadenreicher  Natur  zuteil  ge- 
worden, Menschen  ohne  Enteirtung,  Menschen 
von  gesundem  Blut:  und  doch  muten  sie  uns 
oft  an  wie  bloße  Symbole. 


/  lur  Fl  rdiiiciin/  Sfdiurr. 
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Stifters  „Nachsommer",  den  tiefgründigen 
Roman  mit  den  himmlischen  Längen,  den  Fried- 
rich Nietzsche  so  sehr  Hebte,  und  aus  dem  ihm 
seine  Schwester  oft  vorlesen  mußte,  hat  Slaeger 
illustriert:  feine,  graziöse  Radierungen  hat  er 
dazu  geschaffen,  Blätter  voll  Wanderstimmung, 
in  der  reifen  Pracht  des  verglühenden,  sich  dem 
Abstieg  zuneigenden  Jahres,  mondlichtüber- 
gossen  und  sonnenvoll,  mit  weiten  Fernblicken 
in  milde  Täler  oder  über  sanfte,  bewaldete 
Hügel  hin,  wie  man  sie  antrifft  dort,  wo  sich 
das  böhmisch-bayerische  Waldgebirge  ins  Mol- 
dautal hinabsenkt  und  die  Berge  immer  zahmer 
werden,  wo  man  sich  Mozarts  Reisekutsche 
auf  seiner  Fahrt  nach  Prag  denken  kann  und 
wo  Staegers  Heimat  ist 

So  wie  im  „Nachsommer"  ist  auch  in  Stae- 
gers kürzlich  erschienenen  Radierzyklus  „Ein 
Lebensweg"  (vier  Biälter  sind  es,  den  Men- 
schenaltern und  den  Jahreszeiten  entsprechend), 
das  Menschenleben  mit  der  Natur  in  Einklang 
gebracht :  es  ist  ein  aus  den  Wundem  der  Natur 
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aufsteigendes,  aus  dem  Frühling  quellendes,  in 
den  Schnee  des  Winters  zurücksinkendes  Erden- 
wallen in  Lust  und  Leid.  Und  so  auch  in  den 
Blättern  der  Mappe  „Deutsche  Lieder",  die 
Illustrationen  ganz  besonderer  Art  sind,  Illu- 
strationen zu  Stimmungen,  die  den  Künstler 
ankamen,  ohne  daß  er  an  besondere  Weisen 
oder  Worte  dachte,  für  die  aber  später  aus  dem 
unerschöpflichen  Schatze  deutscher  Volkslieder 
und  Uedmäßiger  Lyrik  ohne  Gezwungenheit 
passende  Textstellen  gefunden  wurden,  die 
natürUch  nun  nicht  wortgetreu  illustriert  sind, 
die  aber  die  Stimmung  der  Radierungen  aus- 
gezeichnet auffangen  und  in  Worte  kleiden. 
Neben  Slaeger,  dem  Naturpoeten,  spricht  hier, 
ins  Malerische,  Bildkünstlerische  übersetzt,  be- 
sonders stark  Staeger,  der  Liedersänger,  der 
musikalischste  der  deutschen  Radierer  —  sein 
Musizieren  mit  Linien  und  Flächen:  es  weht 
ebenso  stark  und  hell  aus  seinen  Blättern  heraus 
wie  der  Atem  der  Natur  und  die  Liebe  zur  heimat- 
lichen Landschaft,  dr.  gkorg  jacob  wolf-mOnchkn. 
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EIN  NEUES  WERK  VON  LUCIAN  BERNHARD. 
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Wir  sind  nun  in  der  deutschen  Wohnungs- 
kunst  weitab  von  der  doktrinären  Strenge, 
die ,  aus  dem  Rückschlag  gegen  skrupellose 
Stilspielerei  geboren,  lange  Zeit  unsere  Innen- 
architektur und  unseren  Möbelbau  bestimmte 
und  schließhch  aus  wohltuender  Einfachheit 
zu  trockener  Eintönigkeit  führte.  Längst  hat 
sich  gegen  die  frühere  asketische  Starrheit  eine 
Freude  an  Schmuck  und  Zier,  gegen  übertrie- 
bene methodische  Sparsamkeit  der  Trieb  frei- 
schaffender künstlerischer  Phantasie,  gegen  allzu 
„sachliche"  Nüchternheit  die  Lust  an  Behagen 
und  Eleganz  wieder  durchgesetzt.  Die  Einrich- 
tung dieses  Berliner  Hauses,  die  Lucian  Bern- 
hard durchführte,  ist  ein  schönes  neues  Bei- 
spiel für  den  vollzogenen  Wandel,  Sie  fesselt 
zugleich  als  die  reife  Leistung  eines  Künstlers, 
dem  die  willkommene  Aufgabe  zufiel,  den  gan- 
zen Komplex  der  Einzelteile  eines  vornehmen 
Wohnhauses  nach  seinem  persönlichen  Ge- 
schmack zu  behandeln  und  somit  eine  vollkom- 
mene Einheit  zu  schaffen.  Und  nicht  zuletzt 
durch  die  außerordentliche  Geschickhchkeit,  mit 
der  er  sich  Vorhandenem  einfügte  und  das 
Problem  eines  schwierigen  Umbaus  mit  allen 
seinen  Mucken  löste. 

Gerade  diese  Arbeit  ist  heute  wichtig.  Neu- 
bauten von  privaten  Wohnhäusern  sind  ins  Ge- 
biet der  Märchen  aus  vergangenen  Tagen  ent- 
rückt. Die  Kunst  des  Umbauens  erfordert  neue 
Pflege.  Sie  war  von  jeher  ein  Feld,  auf  dem 
der  Baukünstler  recht  zu  zeigen  vermochte, 
was  er  konnte,  und  der  große  Meister  aller 
Berliner  Architekten,  Schinkel,  war  eben  darin 
unvergleichlich.  Lucian  Bernhard  hat  jetzt  be- 
wiesen, daß  die  alte  gute  Überlieferung  in  dieser 
besonderen  Fertigkeit  nicht  ausgestorben  ist. 
Was  er  vorfand,  war  eine  der  alten  Villen  im 
Berliner  Tiergartenviertel,  ein  zweigeschossiges 
Haus  aus  den  fünfziger  Jahren  des  vorigen 
Jahrhunderts,  noch  von  einem  der  Scliinkel- 
Schüler  stammend.  Diese  Wohnhäuser,  dcunals 
weit  draußen  vor  der  Stadt  gelegen,  waren  für 
ihre  Zeit  der  Inbegriff  des  Luxuriösen.  Nach 
unseren  heutigen  Vorstellungen  aber  boten 
sie  äußerst  bescheidenen  Komfort,  sowohl  in 
der  Einteilung  des  Gesamtraumes  und  in  der 
Ordnung  der  Zimmer  wie  in  allen  Nebendingen, 
die  uns  jetzt  unerläßlich  erscheinen.  Wie  es 
in  diesem  Fall  damit  bestellt  war,  mag  man 
daraus  erkennen,  daß  nicht  einmal  ein  Bade- 
zimmer vorhanden  war  I   Man  kann  danach  be- 


rechnen, wie  es  sonst  in  dem  Hause  aussah. 
Bernhard  wurde  also  vor  die  Aufgabe  gestellt, 
von  oben  bis  unten  alles  umzugestalten,  mit 
der  Neueinteilung  schon  beim  Eingang  und  beim 
Treppenhause  zu  beginnen,  wobei  aber  natür- 
lich doch  die  alten  Mauern  und  Pfeiler  berück- 
sichtigt werden  mußten. 

Das  hat  gewiß  viel  Kopfzerbrechen  ge- 
kostet, doch  der  Künstler  wird  es  auch  wieder 
als  einen  großen  Reiz  empfunden  haben,  mit 
dem  widerspenstigen  Objekt  sich  herumzu- 
schlagen und  es  schließlich  zu  besiegen.  Es  ist 
ihm  in  vollem  Maße  gelungen.  Die  Fassaden 
der  freistehenden  Villa  ließ  er  unversehrt;  sie 
bewcdiren  nach  wie  vor  die  feine  und  vornehme 
Art  der  älteren  Berliner  Architektur,  die  ein  so 
ausgeprägtes  Gefühl  für  organischen  Aufbau, 
für  anständigen  und  diskreten  Schmuck  der 
Fronten,  für  verständnisvolle  Abwägung  aller 
Verhältnisse  besaß.  Im  Inneren  aber  trat  die 
moderne  Anschauung  nun  unbehindert  und 
souverän  in  ihre  Rechte.  Sie  verzichtete  dabei, 
wie  Bernhard  es  stets  zu  halten  pflegt,  auf  jedes 
Schema.  Was  die  deutsche  Zimmerkunst  nach 
dem  Einsetzen  der  kunsthandwerkhchen  Re- 
formbewegung am  Ende  des  vorigen  Jahrhun- 
derts so  oft  übersah,  weiß  er  zu  vermeiden: 
daß  ein  Wohnraum  nicht  ein  fertiges,  ein  für 
alle  Male  festgelegtes  Stilleben  sein  darf,  in  dem 
jeder  neu  hinzugefügte  Gegenstand  wie  ein 
Fremdkörper  wirkt,  ja  das  bereits  durch  die 
menschlichen  Bewohner  gestört  wird  —  sondern 
daß  ein  Zimmer  ein  Organismus  zu  sein  hat,  der 
lebendig  bleibt  und  die  Freiheit  beansprucht, 
sich  zu  verändern  und  auszugestalten.  Die  Ein- 
seitigkeit, die  lange  herrschte  und  jeden  Raum 
kategorisch  und  bedingungslos  auf  die  beson- 
deren Ausdrucksformen  der  modernen  Stil- 
sprache verpflichtete,  ist  über  Bord  geworfen. 
In  solchen  Zimmern  war  es  unmöglich,  ein 
schönes  altes  Stück  aufzustellen,  ein  Gemälde 
früherer  Zeiten  an  die  Wand  zu  hängen  —  das 
gab  sofort  einen  Mißklang.  Bernhard  hat  im 
Gegenteil  eine  besondere  Freude  an  der  Eigen- 
art guter  alter  Möbel  und  Stoffe,  deren  Geltung 
ja  wirklich  unsterblich  ist.  Er  spielt  gern  mit 
der  Mischung  von  Zeugnissen  verschiedenen 
Geschmacks,  die  sein  sicheres  Kunstgefühl  ohne 
weiteres  zu  einheitlichen  Gebilden  zusammen- 
fügt. Seinem  erfindungsreichen  Kopf  ist  es  ein 
Vergnügen,  vorhandene  ältere  Teile  durch  neue 
Arbeit  zu  ergänzen,  dies  Neue  dem  Geist  der 
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älteren  Stücke  schmiegsam  anzupassen,  sich 
von  Dingen,  die  bei  Antiquaren  oder  auf  Auk- 
tionen mit  hstigem  Blick  zusammengekauft  wur- 
den, anregen  zu  lassen,  und  letzten  Endes  aus 
Altem  und  Neuem  nun  doch  wieder  etwas 
Eigenes  zu  schaffen,  das  in  keiner  Hinsicht  den 
Stempel  der  Kopie  trägt,  sondern  sich  durchaus 
als  ein  Erzeugnis  der  Gegenwart  vorstellt. 

Dies  ffaus  gibt  von  solchen  geschmackvollen 
und  verschmitzten  Künsten  vortreffliche  An- 
schauung. Keine  andere  Zeit  hätte  seine  Räume 
so  herrichten  können,  aber  überall  grüßen 
dennoch  kostbare  und  liebenswürdige  Zeugnisse 
der  Vergangenheit.  Mitunter  Stücke  von  hohem 
Wert.  Dann  aber  auch  wieder  ganz  einfache 
Sächelchen,  die  des  Künstlers  praktische  Phan- 
tasie in  den  Dienst  seiner  Zwecke  gezwungen 
hat.  Man  findet  prächtige  altenglische  Möbel 
—  daneben  neue  Arbeiten,  die  aus  dem  Geist 
dieses  historischen  Stils  gebildet  wurden.  Man 
findet  französische  Formen,  Italienisches,  Alt- 
niederländisches ,  kleine  Eindringlinge  von 
Barock  und  Rokoko,  und  verfolgt  mit  wachsen- 
dem Genuß,  wie  das  alles  benutzt,  angeordnet, 
eingefügt,  seinem  Wesen  entsprechend  ver- 
wendet wurde.  Besonders  glänzende  Einzel- 
heiten gaben  wohl  auch  hier  und  dort  überhaupt 
die  Richtung  an,  in  der  die  Ausstattung  der  Zim- 
mer sich  nach  Formen  und  Farben  hin  bewegte. 
So  lieferte  für  das  Herrenzimmer  ein  großer 
Gobelin  denAusgangspunkt,  der  alles  bestimmte. 
Er  wurde  maßgebend  vor  allem  für  die  Farben- 
stimmung des  Raumes,  die  sich  nun  in  blassen 
und  gedämpften  Tönen  halten  mußte.  Er  ver- 
langte bei  den  Möbeln  eine  gewisse  Behäbigkeit 
und  Schwere,  die  wenigstens  gelegentlich  auf- 
zutreten hatte.  So  wurde  vor  allem  dashöchst  ori- 
ginelle Speisezimmer  ganz  nach  der  merkwürdi- 
gen holländischen  Garnitur  entworfen,  die  längst 
vor  der  Einrichtung  des  Hauses  gekauft  war  und 
nun  den  Weg  wies.  Es  waren  Möbel  aus  dem 
18.  Jahrhundert,  die  das  damals  beliebte  ost- 
asiatische Spiel  trieben,  chinesische  und  barocke 
europäische  Formen  mit  dem  guten  Gewissen 
der  alten  Handwerksmeister  unbekümmert  ver- 
ehelichten, mit  rotem  Lack  und  aufgetragenen 
Goldomamenten,  mit  Drachen  und  Götzen, 
Holzhäuschen  und  Blumenstilleben  als  Zier  frei 
wirtschafteten.  Bernhard  nahm  diese  kostbaren 
Dinge  vor.  Ich  glaube  das  Schmunzeln  zu 
sehen,  das  ihm  beim  Anblick  über  das  Gesicht 
huschte.  Nun  arbeitete  seine  Erfindung,  und 
er  schmolz  das  Niederländische,  das  Barocke 
und  das  Chinesische  mit  den  neuzeitlichen  Ge- 
bilden zusammen,  die  sein  Kopf  erdachte  und 
seine  Hand  entwarf.  So  entstanden  die  Stühle 
mit  den  Galerien  an  ihren  Lehnen,  mit  dem 


goldbeselzten  und  gestickten  Stoff  der  Bezüge. 
Es  entstand  das  originelle  Büfett  mit  dem  Ein- 
bau des  Oberteils  in  die  Wand,  mit  dem  reizen- 
den ,  unsymmetrischen  Bronzestabwerk  der 
Glastürchen,  deren  Verarbeitung  nicht  geringe 
Mühe  gemacht  haben  muß,  mit  den  vertiefenden 
Kurven  der  Türen  am  Unterbau,  die  so  reizvoll 
die  geschweifte  Linie  der  ostasiatischen  Kunst 
anklingen  lassen  und  mit  ihrer  hellen  Lackfarbe 
zwischen  den  roten  Pfeilern  und  Simsen  nun 
wieder  den  Übergang  zu  der  gelben  Wand 
herstellen.  Eine  redliche  alte  Barockkommode 
ward  zum  praktischen  modernen  Silberschrank 
umgezaubert.  Chinoiserien  wurden  rings  ver- 
teilt, wobei  mit  fröhlicher  Laune  Echtes  und 
Nachempfundenes  wechselte  —  über  dem  Ka- 
min malte  Paul  Scheurich  ein  Bild  im  Sinn  und 
Geschmack  der  Ostasiaten,  das  dennoch  deut- 
lich als  ein  Kind  des  20.  Jahrhunderts  kenntlich 
bleibt.  Oft  aber  wird  der  Blick  liebenswürdig 
verführt.  Gewiegte  Kenner  und  erfahrene  — • 
Fälscher  wurden  witzig  bemüht,  Ersatzteile  zu 
der  alten  Garnitur  zu  schaffen,  die  man  „mit 
unbewaffnetem  Auge"  von  den  originalen  Tei- 
len kaum  unterscheiden  kann. 

Dies  Speisezimmer  ist  echtester  Lucian 
Bernhard.  Hier  präsentiert  sich  ein  Kunstge- 
schmack, der  weder  mit  Theorien  noch  mit 
antiquarischer  Wissenschaftlichkeit  arbeitet, 
sondern  zielgerecht  nur  sucht,  was  dem  Auge 
wohltut,  den  Sinnen  schmeichelt,  das  Behagen 
von  Besitzern  und  Gästen  erhöht;  der  sich  um 
Harmonien  und  Kontraste,  belebenden  Wechsel 
und  gewählte  Details  müht,  um  aus  hundert- 
fältigen Einfällen  doch  eine  beruhigte,  geschlos- 
sene Einheit  zu  formen.  Oberstes  Gesetz  bleibt 
dabei  die  äußerste  Feinheit  und  Präzision  der 
Handwerksarbeit.  Darin  wird  wirklich  Muster- 
gülliges  geleistet.  Man  kann  jede  Schranktür 
öffnen  und  findet  die  Innenteile  mit  derselben 
Akkuratesse  behandelt  wie  das  Äußere.  Polierte 
Flächen ;  sauberste  Scharniere ;  durchdachte 
Farbenstellungen  auch  hier;  praktische  Hilfs- 
mittel, die  die  Lust  der  Benutzung  und  Be- 
trachtung erhöhen.  Überall  i*t,  mit  den  japa- 
nischen Holzschneidern  zu  reden,  „Register 
gehalten".  Die  Türen  pfeifen,  wenn  man  sie  be- 
wegt, so  korrekt  sitzen  die  Schnittflächen  auf- 
einander. Diese  Sorgfalt  kommt  dann  nament- 
lich auch  den  Wandbehandlungen  zu  gute,  die 
in  erster  Linie  bestimmt  sind,  die  Vielheit  des 
Zimmerinhalts  energisch  zusammenzubinden 
und  über  die  wogende  Fülle  der  Eindrücke  das 
festigende  Prinzip  des  Architektonischen  zu 
setzen.  Bernhard  ist  unermüdlich  und  außer- 
ordentlich glückUch  in  diesen  Durchbildungen. 
Tatsächlich :  nichts  ist  obenhin  behandelt.  Diese 
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Ordnungen  der  flachen  Pfeiler,  diese  Wand- 
teilungen sind  das  Ergebnis  gründlichen  Nach- 
sinnens. Jedes  Ornament,  jedes  Profil  ist  mit 
Eifer  und  Verliebtheit  überdacht  und  modelliert. 
In  der  Stuckbearbeitung  werden  die  besten 
Überlieferungen  fortgeführt,  die  in  Berlin  seit 
Jahrhunderten  heimisch  sind  (das  berlinische 
Betrock  und  Rokoko  war  darin,  seit  Schlüter, 
vorbildlich),  und  die,  nach  langen  Zeiten  der 
Vernachlässigung,  nun  wieder  mit  Peinlichkeit, 
ja  Zärtlichkeit  gepflegt  werden.  Es  spricht  bei 
Bernhard  auch  ganz  offensichtUch  eine  freie 
Anlehnung  an  eine  ältere  Berliner  Stilepoche 
mit :  an  den  noch  lange  nicht  genug  gewürdigten 
Geschmack  unseres  Frühklassizismus,  der  eine 
norddeutsche  Parallele  des  Louis  XVI.  darstellt 
—  jene  Art  von  Erdmannsdorf  und  Güly,  dem 
Anreger  Schinkels,  der  wie  ein  Meteor  am 
Berliner  Himmel  aufging  und  verschwand,  als 
er  noch  nicht  dreißig  Jahre  alt  war.  Dieser  Stil, 
der  schon  die  feine  Gebundenheit  des  Klassi- 
zismus hatte,  aber  noch  nicht  dessen  spätere 
kunsthistorische  Frostigkeit  annahm ,  sondern 
noch  den  Zusammenhang  mit  der  durchgefühlten 
Kunst  des  Zopfes  wahrte,  hat  Bernhard  viel 
gegeben  —  was  er  aber  wiederum  nicht  nach- 
Eihmend,  sondern  souverän  verarbeitete.  So 
kommen  die  schlanken,  zurückhaltenden  Linien 
dieser  Wände,  ihre  klare  Gliederung,  ihre  spar- 
Scime  Verwendung  einfacher  Ornamente  am 
rechten  Ort  zustande.  Damit  hängt  auch  die 
wohltuende  Schließung  der  Fenster  zu  Gruppen 
zusammen,  ihre  Einfügung  in  Rahmen,  die  ein 
klares  Gegeneinander  von  Vertikalen  und  Hori- 
zontalen ergeben.  So  auch  das  eigenartige  Ar- 
rangement im  Musikzimmer:  zwischen  matt  ge- 
tönten Wänden  die  schmalen,  bemalten  Felder 
in  den  ausgerundeten  Ecken,  auf  denen  ein 
lockend  buntes  Gehänge  von  Blumen  rokoko- 
haft aufleuchtet  —  wodurch  mit  einem  Schlage 
ein  reicherer,  vollerer  Ton  angeschlagen  wird, 
der  die  Phantasie  der  Empfindung  in  Be- 
wegung setzt.  Vorbereitet  wird  dieser  Klang 
durch  den  Ausschnitt  der  Verbindungswand 
zwischen  Salon  und  Musikraum,  der  aus  zwei 
ursprünghch  kleinen  Zimmern  von  ungenügender 
Ausmessung  eine  geräumigere  Einheit  schafft, 
die  gesellschaftlichen  Ansprüchen  genügt.  Zu- 
gleich wird  man  durch  die  eigenwillige  Aus- 
schnittrahmung,  die  sich  wieder  an  das  chine- 
sische Liniensystem  anlehnt,  auf  das  vorbereitet, 
was  nachher  im  Eßzimmer  uns  begrüßt. 

Eigentlich  hätte  ich  von  diesen  Dingen,  von 
der  architektonischen  Umgestaltung  des  Hauses 
zuerst  sprechen  müssen.  Aber  die  anheimelnde 
Leichtigkeit  des  Ganzen  verführte  dazu,  auch 
in  der  Beschreibung  von  den  kühlen  Gesetzen 


der  Methode  abzuweichen.  Sie  nimmt  gleich 
beim  Eintritt  gefangen,  wo  vielleicht  die  größte 
bauliche  Schwierigkeit  sich  in  den  Weg  stellte : 
aus  dem  unmögUchen  Treppenhause  ein  an- 
mutiges Gebilde  zu  machen.  Bernhard  half  sich 
in  der  Enge,  die  der  allberlinische  Architekt 
ihm  hier  hinterlassen  hatte,  durch  kluge  Teilung. 
Er  schnitt  ein  zierliches  Entree  heraus,  dem  er 
eine  flache  Kuppclbedachung  mit  indirektem 
Licht  gab  —  wodurch  sie  höher  und  aufatmen- 
der wirkt,  als  sie  in  Wahrheit  ist.  Er  brachte 
noch  Raum  für  die  Garderobe  heraus  und  be- 
hielt noch  genug  übrig  für  ein  Vestibül  von  be- 
haglichen Verhältnissen,  das  von  der  zur  Seite 
gelegten  Treppe  nicht  gestört  wird.  Die  son- 
stige bauliche  Neugestaltung  war  nicht  gar  so 
knifflich.  Doch  überall  galt  es,  sonderbare  Dis- 
harmonien des  Vorhandenen,  vielleicht  bei 
sorglosercnUmbauten  der  Zwischenzeit  entstan- 
den, durch  kunstvoll  eingeführte  Regelmäßig- 
keit auszugleichen,  die  oft  nur  auf  frommer 
Täuschung  des  Auges  beruht,  aber  ihren  guten 
Zweck  beherzt  erreicht.  Ein  hübsches  Beispiel 
dafür  ist  die  Aufzugecke  des  Eßzimmers,  wo 
die  Fahrstuhlöffnung  in  einen  der  neuen  Pilaster 
hineinschneiden  mußte,  wo  aber  durch  eine  An- 
richtenische ein  neuer  Mittelpunkt  des  Arrange- 
ments erreicht  wurde,  sodaß  die  durch  künstleri- 
sche Rücksicht  gebotene  Unlogik  der  technischen 
Anlage  sanft  und  unmerklich  verdeckt  ward. 
Der  praktische  Sinn,  der  hier  waltete,  ent- 
faltet dann  sein  höchstes  Können  in  den  An- 
kleidezimmern des  ersten  Stockwerks  mit  ihren 
beneidenswerten  Einrichtungen  einer  breit  aus- 
ladenden Bequemlichkeit.  Hier  triumphiert  der 
herrlichste  Komfort,  bei  dem  die  exakteste  Hand- 
werks- und  Tischlerarbeit  Dienst  nahm.  Und 
zwischen  dieser  ernsten  SachUchkeit  des  Luxus 
zwei  Räume  der  stimmungsreichsten  Schönheit, 
durch  solchen  Gegensatz  doppelt  wirkend.  Ein- 
mal das  Schlafzimmer  —  ein  Raum  nicht  nur 
des  Schlafens,  sondern  des  Ruhens  und  Träu- 
mens.  Alles  streichelt  die  Nerven,  die  kost- 
bar erdachten  Linien  des  flachen  Betthimmels, 
die  raffinierte  Diskretion  der  auf  wenige  Quellen 
beschränkten  Beleuchtung,  die  blaßblauen  Gar- 
dinen ,  die  rosaseidenen  Wolkenstores ,  die 
breite  Doppelbettstelle  mit  der  eingelegten  Pol- 
sterung. Dennoch:  kein  Zuviel  an  schwärme- 
rischer Stimmung,  sondern  gehaltene  Vornehm- 
heit. Und  dann  das  Boudoir,  wo  der  Sammel- 
freude derHausherrin  Rechnung  getragen  wurde, 
eine  Stätte  der  Intimität,  zum  Plaudern  und 
zum  Alleinsein  geschaffen,  mit  eingebauten 
Glasschränkchen  für  das  mannigfaltige  Bric-ä- 
brac  kleiner  Sächelchen,  die  sich  lustig  anein- 
ander drängen i>k.  m.  o. 
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DIE  BAUKUNST  DER  NAHEN  ZUKUNFT. 


Man  hat  es  als  den  wichtigsten  und  größten 
Inhalt  der  Baugeschichte  bezeichnet,  daß 
sie  den  ewigen  Kampf  zwischen  der  schaffenden 
Raumphanlasie  und  den  zur  Verfügung  stehen- 
den Stoffen  darstellt.  Das  Fornistreben  eilt 
voraus,  der  rechnende  Verstand  sieht  sich  in 
der  Welt  der  Stoffe  um,  die  das  Geträumte  zur 
Tal  werden  lassen.  Die  Well  der  Formen  und 
dif  Welt  der  Stoffe  üben  tausendfache  Wirkung 
auf  einander.  Es  ist  ein  dauernder  Konflikt 
und  ein  dauerndes  Befruchten.  Oft  stehen  sie 
in  heftiger  Feindseligkeit  gegen  einander,  oft 
feiern  sie  Versöhnungen,  die  ewig  denkwürdige 
Gebilde  erstehen  lassen. 

Ägypten  entwickelt  seine  monumentale  Bau- 
kunst nicht  nur  auf  Grund  einer  großen  Phan- 
tasie, sondern  sehr  wesentlich  auf  Grund  seiner 
Bindung  an  den  Stein.  Ks  besaß  kein  Holz. 
Kalkslein,  Sandslein,  Syenit,  Granit  aber  stan- 
den in  reichstem  Maß  überall  zur  Verfügung. 
Das  gibt  der  Form  die  Richtung,  die  besondere 
Lebensstimmung.    Form  kommt  ewig  nur  aus 


dem  Geist.  Im  Stoff  aber  liegen  die  hemmen- 
den Kräfte  und  bestimmen  den  Kanal,  in  dem 
das  Formslreben  sich  ergießt.  Ägypten  denkt 
seine  Form  von  vornherein  in  Stein.  Daher 
kommt  —  nicht  etwa  ihre  Größe  und  Gewalt, 
denn  die  sind  geistiger  Natur;  aber  ihr  Wuchten 
und  Lagern,  ihre  Strenge  und  Gedrungenheit. 

Indiens  Form  denkt  von  Anfang  an  in  Holz. 
Denn  Holz  lieferten  seine  Wälder  im  Überfluß. 
Und  der  Geist  des  Holzes  bestimmt  auf  lange 
Zeit  hinaus  auch  seine  Steinarchitektur,  deren 
besonderes  Wesen  sich  nur  erklären  läßt,  wenn 
wir  sie  überall  durchklungen  fühlen  von  Erinne- 
rungen an  einen  hochentwickelten  Holzbaustil. 

An  diesen  Konflikt,  an  dieses  wechselseilige 
Befruchten  von  vorauseilender  Formphantasie 
und  der  schweren,  dinghaften  Welt  der  Stoffe 
muß  man  denken,  will  man  einen  Weg  finden 
durch  die  Wirrnis  von  Strebungen,  die  sich 
heute  wieder  in  der  Baukunst  bekriegen.  Auch 
heute  steht  eine  kühn  vordringende  Phantasie 
—   ich  meine   damit  keineswegs   bloß  die  im 
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Dir  Baukuns!  dir  iialioi  Ziikiiii/t. 


engern  Sinn  utopische  Architektur  —  in  tragi- 
schem Gegensatz  zur  Welt  der  Stoffe.  Dies 
macht  sicli  heute  in  äußerst  hemmender  Weise 
geltend,  denn  sie  wirft  uns  nicht  bloß  physische 
Hemmungen  entgegen,  sondern  sie  beschwert 
das  Formen  mit  jenen  wirtschaftstechnischen 
Widerständen,  die  ernster  sind  als  alle  andern. 
Im  Grunde  genommen  ist  heute  alle  Baukunst, 
die  nicht  auf  rohe  Befriedigung  des  nackten 
Bedürfcns  eingestellt  ist,  utopischer  Art.  Wir 
stehen  vor  einem  der  interessantesten  Fälle 
jenes  ewigen  Konflikts.  Es  wäre  sehr  verkehrt, 
zu  sagen:  Da  der  Stoff  nicht  „will",  jagen  wir 
das  Formstreben  beiseite  und  stellen  uns  be- 
wußt nur  auf  das  Mögliche  ein.    Das  hieße  den 


Konflikt  fälschen,  das  hieße  die  Entwicklung 
betrügen,  verkürzen  um  eine  Kraft,  die  ebenso 
legitim  aus  der  Zeit  geboren  ist  wie  der  stoff- 
liche Widerstand.  Ebenso  fehlerliaft  freilich 
wäre  es,  wenn  die  Phantasie  den  Kampf  um  die 
Verkörperung  aufgäbe  und  sich  bewußt  ins 
Wolkenkukuksheim  der  fcsscllosen  Entwürfe 
flüchtete.  Nein;  der  Kampf  muß  redlich  aus- 
getragen werden,  mit  aller  Erbitterung,  mit 
Hin-  und  Her-Wogen  der  feindlichen  Schlacht- 
reihen. Das  kühne  Suchen  ist  da,  unsre  Armut 
ist  da.  Dies  sind  die  Stoffe,  aus  denen  das 
Bauwerk  einer  nahen  Zukunft  sich  baut.  Ver- 
zicht ist  in  diesem  Fall  das  Urböse  und  muß 
sich  früher  oder  später  rächen.    wii.iirxM  michel. 


VON  GEWANDMUSTERN  UND  KLEIDERORNAMENTEN. 


Fließende  Stoffe  —  schaffensfrohen  Phanta- 
sien, herrlichste  Tummelplätze  I  Unermeß- 
liches Gebiet  dem  Künstlergeist,  sich  auszugeben 
in  schmückendem  Spiel  mit  launig  umgrenzten 
Flächen,  zitternden  Linien  und  schwingenden 
Klängen,  Wunderland  der  großen  Göttin  Liebe ! 
Unbegrenzte  Möglichkeit,  bald  sich  dem  Wirk- 
lichen nachalimend  zu  nähern ,  in  melodisch 
wiederholten  Rhythmen  Wunder  des  Seins  zu 
besingen,  bald  sich  zu  entfernen  von  dem,  was 
die  große  Isis  zweckfroh  gestaltet  —  und  sich 
über  das  Wirkliche  setzend,  zu  träumen,  von 
dem,  was  sein  könnte;  Vom  Erwünschten,  vom 
Ersehnten,  vom  Anderen  über  und  außer  uns ! 

Fließende,  wallende,  rieselnde,  knisternde, 
rauschende  Stoffe  —  wer  bebte  nicht  im  Ge- 
danken an  Eure  tausend  herrlichen  Aufgaben, 
ihr  die  ihr  berufen  seid,  dem  Weibe  immer  neue 
Reize  zu  verleihen:  Begehren  zu  steigern  durch 
weises  Verhüllen ,  durch  Verschleiern  und  Ahnen- 
lassen, durch  keuschesüberbauschen  oder  durch 
aufreizendes  Überspannen,  durch  Bemusterung 
geschmeidiger  Glieder  mit  Blütenkelchen,  dem 
Dufte  der  Jugend  zu  Gefäßen! 

Verzierte ,  geschmückte  Gewebe  —  wann 
seid  ihr  entstanden?  Ach,  uralt  seid  ihr  wie 
die  Menschheit  selbst!  Nur  eins  kann  vielleicht 
älter  sein  —  die  mit  bunten  Erden  gemalte 
Haut  des  Urmenschen ! 

Die  Stoffornamentik  ist  eine  der  vielen  ge- 
heiligten Sprachen  der  Liebe.  Wie  reich  ist 
ihre  Grammatik ,  wie  ungeheuer  ihr  Sprach- 
schatz, wie  unerschöpflich  sind  ihre  Ausdrucks- 
formen. Es  gibt  weinende  und  kichernde  Or- 
namente, magisch  bannende  und  abstoßende, 
leicht  duftige,  die  über  ein  Sehnlich-gewoIItes 
hinwegrieseln,  wie  Wettergespräche  über  bren- 
nende Liebesglut,   schwer   elegische,    die   von 


unter  ihnen  schlummernden  tragischen  Ge- 
heimnissen raunen,  es  gibt  giftige,  die  unser 
ganzes  Dasein  mit  Qualen  und  Schmerzen 
versäuren  können  und  heilsam  erlösende,  die 
uns  aufatmen  machen  und  uns  auf  Glücksinseln 
versetzen. 

Wer  zweifelt,  der  forsche  in  der  Wirkens- 
geschichte der  Menschheit,  der  lausche  mit  den 
Augen  und  sehe  mit  den  Ohren,  was  Maja  in 
brauner,  gelber,  seihnenweißer  und  schwarzer 
Haut  überall  raunt  und  spricht,  lese,  was  ge- 
schrieben steht  von  Rindenkleidern  der  Viel- 
Inselleute,  den  verzierten  Hirschledern  der  Rot- 
häute, den  wachsgemalten,  vulkanisch  murmeln- 
den Sarong-Stoffen  der  Javanen,  den  mystisch 
vergeisteten  Seiden  der  Chinesen  und  dem,  was 
unsere  zerrissene,  zersprengte  Kultur  jetzt  zei- 
tigt —  Welten  werden  ihm  aufgehen,  aus  denen 
sich  ihm  das  Wesen  alles  Menschhchen  offen- 
bart, im  guten  wie  im  bösen  Sinne.  Unwider- 
stehlich ist  die  Anziehungskraft  der  Ornamente, 
mögen  sie  sich  noch  so  abstrakt,  so  kristallinisch 
und  chemisch  geben.  Daß  sie  geheimstes  For- 
mungs-  und  Gesellungsgesetz  erfüllen  und  somit 
göttUch  sind  und  daß  sie  zugleich  von  Menschen- 
hand und  Menschengeist  gemacht,  gedacht,  ge- 
träumt und  gefühlt  sind  —  das  bringt  uns  im- 
mer wieder  in  ihren  Bann,  in  den  aufreizenden 
oder  beruhigenden  Zauber  ihrer  Wiederholun- 
gen. Unentrinnbar  sind  wir  ihnen  verfallen  mit 
allen  Aufnahmeorganen  unserer  Seele,  sie  sind 
uns  notwendige  Nahrung,  Lebensspender,  Er- 
zieher und  Lehrer,  sie  schließen  uns  zu  Ge- 
meinschaften zusammen  und  trösten  uns  als 
Musik  des  Raumes,  die  uns  Einsamkeit  und 
Leere  erfüllt  und  uns  in  den  Lobgesang  auf 
die  unerschöpfÜch  wieder  dasselbe  erzeugende 
Natur  einstimmen  läßt.      gr.\f  von  h.vrdenberg. 


LÜCI.VN  BERNHAKU-BERUN. 


»SCHRANKE  DER  I>AME« 


VOM  GEHEIMNISVOLLEN  »ES«. 


Der  wird  nicht  weiter  kommen,  der  von 
Anfang  an  weiß,  wohin  er  geht."  Dieses 
Wort  Napoleons  bezieht  sich  auf  das  Handeln. 
Und  in  gleichem  Sinn  hat  Nietzsche  den  Aus- 
spruch getan :  „  Die  Erkenntnis  tötet  das  Handeln, 
zum  Handeln  gehört  das  Umschleiertsein  durch 
die  Illusion." 

Was  hier  vom  Handelnden  gesagt  wird,  trifft 
erst  recht  zu  auf  den  Künstler.  Die  Neigung, 
sein  Werk  zu  interpretieren  ehe  es  geschaffen 
ist,  kennzeichnet  den  Dilettanten.  Beim  beru- 
fenen Künstler  dagegen  besteht  sehr  oft  der 
Wille,  von  einem  Werk  nicht  eher  zu  sprechen, 
ehe  es  vollbracht  ist,  aus  der  Befürchtung,  daß 
sonst  seine  Vollendung  nicht  gelinge.  Diese 
Besorgnis  beruhtdurchaus  nicht  auf  Aberglauben, 
wie  der  Schaffende  zuweilen  selbst  einnimmt, 
sondern  auf  dem  instinktiven  Gefühl,  daß  etwas 
in  ihm  arbeitet,  das  notleidet,  wenn  es  zu  früh 
ins  Licht  des  Bewußtseins  gerückt  wird. 

Nicht  ich  dichte,  male  oder  bilde,  sondern 
es  dichtet,  malt  oder  bildet  in  mir.  Jenes  ge- 
heimnisvolleEs  einer  unbewußten  schöpferischen 


Kraft.  Das  Bewußtsein  ist  berufen,  das  Sein 
zu  beleuchten,  aber  vor  dem  Werden  gebührt 
ihm  heilige  Scheu.  Wer  sich  beim  Schaffen  allzu- 
bewußt erkennend  verhält,  der  gleicht  einem 
Menschen,  der  das  Erdreich  aufwühlt,  um  zu 
sehen,  ob  der  eingesenkte  Samen  keimt,  und 
der  eben  dadurch  dessen  Wachstum  stört  oder 
vernichtet.  Wohl  weiß  ich  um  jenes  Es  in  mir, 
ahne  sein  Wirken  und  Wollen.  Aber  dieses 
Wissen  bezieht  sich  auf  eine  Erkenntnis,  die 
als  Reflex  in  mein  Ichbewußtsein  übergetreten 
ist  und  mir  ermöglicht,  gewissermaßen  als  ein 
Gärtner,  fernzuhalten  was  dem  Keime  schadet 
und  ihm  zuzuführen,  was  ihm  nützt.  Aber  nicht 
kenne  ich  das  letzte  Ziel;  denn  jedes  zur  Reife 
gelangende  Kunstwerk  wächst  über  sich  selbst 
hinaus.  Das  vermag  es  nur,  weil  nicht  das 
reflektierende  Ich  es  schafft,  sondern  weil  das 
geheimnisvolle  Werden  in  mir,  dieses  unbewußte 
Es,  seine  Entstehung  und  Gestaltung  bewirkt. 
Hebbel  sagte  mit  Recht:  „Cogito,  ergo  sum, 
bin  ich  nicht  viel  mehr  in  der  Gewalt  des  in  mir 
Denkenden,  als  dieses  in  meiner  Gewalt  ist?" 
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J'o//i  <;i-hciiii>iis-ujUt  II  .Es 


Die  rationalistische  Gesinnung  der  letzten 
Jahrzehnte  trägt,  nach  Keyserling,  schuld,  daß 
das  deutsche  Volk  bei  sich  gleichbleibender 
Naturanlage  immer  unschöpferischcr,  immer 
tatsachenbefangencr,  immer  ohnmächtiger  ge- 
worden ist.  „Immer  mehr  ist  es  deutsche  Art 
geworden,  mit  der  gegebenen  Erscheinungswelt 
als  letzter  Instanz  zu  rechnen,  innerhalb  dieser 
zu  induzieren,  zu  deduzieren,  zu  organisieren, 
aber  nie  unmittelbar  Neues,  Originales  hervor- 
zubringen, sodaß  schließlich  der  Zusammenhang 
mit  dem  tiefsten  schöpferischen  Grund  beim 
deutschen  Volk  von  heute  in  einem  seit  Mensch- 
heilsgedenken unerhörten  Grad  gelockert  er- 
scheint." —  In  der  Kunst  dürfen  wir  vielleicht 
den  Expressionismus  als  eine  Reaktion  gegen 
die  von  außen  her  bestimmte  künstlerische 
1  ätigkeit  betrachten,  mochte  sie  sich  Naturalis- 
mus oder  Impressionismus  nennen.  In  diesem 
Sinnebedeutet  erdas  Es  und  dessen  unbewußtes 
Walten  gegenüber  dem  Ich  und  dessen  bewußtem 
Gestalten.  Freilich,  wo  der  Expressionismus 
sich  in  bloßer  Willkür  ergeht,  da  werden  wir 
auch  bei  ihm  nur  einem  subjektiven  Sprießen 
und  Treiben,  nurWucherung,  nicht  Wachstum  be- 
gegnen. Aberwenninihmdas  „Es"sichzeugungs- 
fähig  erweist,  dann  vermag  das  organische 
Kunstwerk  zu  erstehen,  das  aus  dem  Innenleben 
wächst  und  sich  von  Sinneseindrücken  nährt. 

Im  „es"  der  deutschen  Sprache  (den 
romanischen  fehlt  dasselbe  bekannthch)  drückt 
sich  fast  immer  etwas  nur  andeutbares,  geister- 
haftes  oder  geheimes,   fast   dämonisches   aus, 


also  daß  es  sich  ganz  besonders  dafür  eignet, 
jenem  mysteriösen  Vorgang  des  schöpferischen 
Werdens  in  der  Natur  und  in  der  Kunst  zum 
Ausdruck  zu  verhelfen.  Je  ehrfürchtiger  wir 
uns  zu  jenem  Es  verhalten,  je  näher  gelangen 
wir  zu  derUrsprünglichkeit,  die  in  jeder  Schöpfer- 
kraft lebt,  je  rationalistischer  wir  das  Werden 
zu  begreifen  suchen,  je  mehr  büßt  dieses  an 
Originalität  ein. 

Heule  ahnen  wir  wohl,  wie  sehr  wir  gegen 
unsere  Entwicklung  fehlten ,  als  wir  uns  mit 
Übereifer  in  den  Dienst  der  äußeren  Welt 
stellten,  und  darüber  das  Innenleben  und  den 
Geist  vernachlässigten.  Nicht  dem  Räderwerk 
bewußter  Kausalität,  sondern  dem  Mysterium 
intelligibler  Freiheit  der  schöpferischen  Fint- 
wicklung kommt   die   letzte   Entscheidung   zu. 

Vielleicht  ist  die  Kunst  heute  mehr  denn  je  dazu 
berufen,  die  Umkehr  zu  vermitteln,  die  uns  not 
tut  als  Rückkehr  zum  Lebensquell  unseres 
Wesens,  dorthin,  wo  kein  rechnerisches  Ich 
willkürlich  zählt  und  wägt,  sondern  nur  das 
geheimnisvolle    Es   in   seiner   Ursprünglichkeit 

waltet  und  schafft kari,  uickei,. 

Ä 

Der  große  Geist  unterscheidet  sich  haupt- 
sächlich darin  vom  kleinen,  daß  sein  Werk 
selbständig  ist,  daß  er  ohne  Rücksicht  auf  das, 
was  andere  getan  haben,  mit  seiner  Bestim- 
mung von  Ewigkeit  her  zu  koexistieren  scheint, 
da  der  kleine  Kopf  durch  übel  angebrachte 
Nachahmung  seine  Eingeschränktheit  noch  ein- 
mal manifestiert gokthe. 
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LUCIAN   KEKNHAKU      BERLIN. 


»SCHRÄNK  IM  ^VNKLtlUEZlMMERJ 


KUNSTSCHULREFORM  UND  KÜNSTLER. 


Der  Ortsverein  Berlin  der  Allgemeinen  Deut- 
schen Kunstgenossenschaft  veranstaltete 
am  30.  Januar  im  großen  Saale  des  ehemaligen 
Herrenhauses  eine  Künstlerversammlung,  an 
der  die  gesamte  Berliner  Künstlerschaft  mit 
allen  ihren  Organisationen  teilnahm,  um  über 
die  Reform  der  Künstlererziehung  zu  beraten. 
Der  Vorsitzende,  Maler  Hermann  Widmer, 
eröffnete  die  Versammlung,  und  betonte,  daß 
das  Problem  der  Künstlererziehung  sich  zu 
einem  Ideenkampf  enlvk^ickelt  habe.  Aber  nie- 
mand, ganz  besonders  nicht  diejenigen,  die 
diese  Reformen  ausführen  sollen,  v^'issen,  wie 
eigentlich  die  Gesamtheit  der  Künstlerschaft 
über  diese  Dinge  denkt.  Er  Vkfies  darauf  hin, 
daß  das  Ungesunde  unserer  ganzen  Kunstver- 
hältnisse, die  unglaubliche  Überproduktion  und 
das  zahlreiche  Künstlerprolelariat  die  Ursache 
sei,  daß  viele  darüber  nachgedacht  hätten,  wie 
diese  Zustände  zu  ändern  seien.  Er  gab  eine  aus- 
führliche Statistik  mit  wahrhaft  erschreckenden 
Zahlen,  die  das  Überangebot  an  Kunstwerken 
beleuchteten.     Das  habe   ihn   auch  veranlaßt. 


schon  vor  einem  Jahrzehnt  in  seinem  bekannten 
„Buch  der  kunstgewerblichen  und  künstlerischen 
Berufe"  die  Forderung  aufzustellen,  daß  jeder 
Künstler  seine  Ausbildung  als  Handwerker  be- 
ginnen solle,  und  er  freue  sich,  daß  sich  dieser 
Gedanke  immer  mehr  Bahn  breche. 

Prof.  Max  Kutschmann  vertrat  die  Meinung, 
daß  „Bilder  malen"  für  den  Bedarf  des  Hauses, 
Porträts,  Landschaften  usw.  ein  bürgerlicher 
Beruf  sei,  genau  so  ehrlich,  nützlich  und  not- 
wendig wie  jedes  andere  Handwerk.  Und  junge 
Leute  auf  ihren  Wunsch  in  diesem  Beruf  so 
gut  wie  es  nur  immer  denkbar  ist,  auszubilden, 
sei  ein  durchaus  berechtigtes  Unterfangen. 

Prof.  Dr.  Hermann  Seeger,  Kustos  der  Ber- 
liner Kunsthochschule,  wies  auf  die  vielen 
Künstler  hin,  die  auf  den  Akademien  ausgebildet 
wurden,  und  deren  Namen  heute  mit  Ehren 
genannt  werden,  und  machte  mit  den  Reformen 
bekannt,  die  unter  Prof.  Arthur  Kampfs  Leitung 
heute  schon  eingeführt  seien. 

Maler  Wilhelm  Tank,  Vorsitzender  des  Reichs- 
bundes  der  deutschen  Kunsthochschüler,   be- 
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zeugte,  daß  das  Akademiestudium  schon  heute 
mehr  oder  weniger  umgestaltet  worden  sei. 

Maler  Max  Pechstein  vertrat  die  Ansicht, 
daß  die  beste  Reform  die  sei :  Man  nehme  sich 
zu  Hause  zwei  bis  drei  junge  Leute  und  lehre 
sie  das  Technische.  Aber  die  Kunst  könne 
man  nicht  lehren. 

Architekt  Prof.  German  Bestelmeyer  referierte 
über  „Architekten-Erziehung",  und  sagte,  daß 
die  ganze  Schwierigkeit  daher  komme,  daß 
wir  ein  beamtetes  Architektentum  haben,  das 
in  erster  Linie  eine  Hochschulbildung  braucht, 
die  es  mit  den  übrigen  Verwallungsbeamten, 
besonders  den  Juristen,  gleichberechtigt  mache. 
Er  schlägt  vor:  Der  Architekt  soll  zuerst  zwei 
Jahre  auf  die  technische  Hochschule  gehen,  um 
technisches  Zeichnen  zu  lernen,  dann  in  die 
Praxis  und  dann  event.  auf  die  Akademie  zur 
weiter  künstlerischen  Ausbildung. 

Prof.  Peter  Behrens  betont,  daß  wir  Künstler 
eine  innere  Initiative  haben,  das  Handwerk 
wieder  zu  beleben,  und  Prof.  Ludwig  Dettmann 
berichtet  in  interessanter  Weise  über  seine 
Erfahrungen    als    Direktor    der    Königsberger 


SPIEGEL  L\I 


Kunstakademie.  Direktor  A.  Reimann  bemerkt, 
daß  ein  großer  Teil  der  erstrebten  Reformen 
an  privaten  Kunstschulen  schon  eingeführt  sei. 
Zum  Schluß  wird  ein  Arbeitsausschuß  ge- 
wählt, der  genaue  Richtlinien  für  die  geplante 
Reform  der  Künstlererziehung  ausarbeiten  soll 
und  dem  Peter  Behrens,  Ludwig  Dettmann,  Her- 
mann Widmer,  Direktor  Wagner,  Otto  Placzek, 
Zeichenlehrer  Heino  Becker,  Wilhelm  Tank, 
Hildegard  Lehnert  und  German  Bestelmeyer 
angehören.  Man  konnte  beobachten,  daß  seit 
langer  Zeit  kaum  eine  Frage  die  Künstlerschaft 
so  interessiert,  ja  erregt  hat,  als  die  geplante 
Kunstschulreform.  Die  Einberufung  einer  zwei- 
ten Versammlung  wurde  stürmisch  verlangt. 

Große  Reformpläne  und  revolutionäre  For- 
derungen anzumelden  ist  im  Grunde  ebenso 
billig  wie  das  Entwerfen  utopischer  Bauprojekte. 
Die  eigentlichen  Schwierigkeiten  beginnen  im 
Augenbhck,  wo  man  versucht,  seine  Gedanken 
in  die  Wirklichkeit  zu  überführen;  denn  hart 
im  Räume  stoßen  sich  die  Sachen  und  —  die 
Menschen w.  waeizolut. 
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EMMA  VOX  SICHART-MUNCHEN. 


i, PUPPEN  ALS  ZIMMERSCHMUCK- 


PUPPEN  ALS  ZIMMERSCHMUCK. 


Hat  man  irgendwo  im  Zimmer  plastische 
Kunstwerke  stehen  —  und  sei  es  lyrische 
oder  musikaUsche  Kleinplaslik  —  es  geht  immer 
eine  geistige  Lebendigkeit  von  ihnen  aus.  Hat 
man  Puppen  als  Zimmerschmuck,  so  teilen  sie 
dem  Raum  eine  seelische  Lebendigkeit  mit. 
Ihr  Reiz  ist  ein  menschhch-spielerischer.  Das 
Material  ist  in  allen  seinen  Bestandteilen  Kunst- 
mittel geworden;  die  Ausdrucksmöglichkeit 
kommt  nicht  aus  der  Gebärde,  sie  liegt  im  Ge- 
bahren;  Puppen  wollen  nicht  erregen,  sie  be- 
wegen uns.  Eine  Plastik  ist  Werk,  ist  Wesen; 
sie  ist  von  metaphysischen  Mächten  in  die  Welt 
der  drei  Dimensionen  geschaffen,  das  sichtbar 
und  unsichtbar  Stoffliche  wurde  durchformt. 
Eine  Puppe  ist  Geschöpf,  ist  Ding;  sichtbar 
Stoffliches  wurde  so  zusammengefügt,  daß  sich 
eine  metaphysische  Einheit  ergab.  Die  Arbeit 
der  Puppenkünstlerin  ist  also  nicht  rein  schöp- 
ferisch: Gestaltung,  nicht  rein  technisch:  Er- 
findung, sondern  beides,  sie  ist  Zauberei.  Aus 
vielen  Materialien  wird  eine  gegenständliche 
Einheit,  aus  vielen  Materialseelen  die  Einzel- 


seele der  Puppe,  Frage  dabei  des  kultivierten 
Geschmacks  lediglich  die  gewollte  Harmonie. 
Würde  eine  Puppe  trotzdem  Wesen,  bekäme 
sie  geistige  Lebendigkeit,  dann  wäre  sie  Ge- 
spenst, ihr  Reiz  ein  durchaus  perverser,  wie  er 
schnell  ermüdet,  bald  unheimlich  wird  und  nie 
längere  Zeit  liebenswürdig  wirkt. 

Die  Puppen  von  Emma  von  Sichart- 
München  sind  ganz  ohne  Gespenstisches,  sie 
sind  liebe,  herzige,  entzückende  Geschöpfe,  sie 
haben  Frauenseelen,  sie  verhalten  sich  ganz 
passiv  zu  den  Menschen  und  bleiben  in  vor- 
nehmer Zurückhaltung.  Sie  nehmen  nicht,  sie 
wollen  genommen  sein.  Unmittelbar  sind  sie 
dann  da  und  nah  mit  dem  Zauber  ihrer  er- 
lauchten Herkunft.  Sie  teilen  dem  Zimmer  ihre 
helle  kindliche  Süßigkeit  mit,  sie  singen  im 
Raum.  Sie  träumen  ein  entlegenes,  von  Engeln 
entlehntes  Lächeln.  Ihre  Lieblichkeit  träumt  in 
eine  galante  Zeit  zurück.  Sie  denken  des  groß- 
artigen, peinlichenZeremoniells  wie  der  traulich- 
schlichten Schäferstündchen,  der  dichten  Lau- 
bengänge, wo  es  von  Küssen  zwitscherte,  wie 
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der  Fontänen,  deren  Plätschern  die  zahllosen 
Anekdoten  vergaß.  Ist  es  nicht,  als  ob  sie  aus 
Gärten,  Veitshöchheim  oder  Versailles,  kämen? 
Ist  es  nicht,  als  ob  sie  des  hirtischen  Gedichts 
von  Dalnis  und  Chloc  gedächten?  Sie  haben 
das  lebendige  Erbe  des  Rokoko  herübergerettet 
in  unsere  Zeit,  in  unsere  Zimmer.  Diese  Puppen 
träumen  in  den  Vitrinen,  sie  stehen  auf  dem 
Teetisch,  die  Krinoline  pompös  gerafft,  sie 
lehnen  auf  dem  Gesims ,  auf  Konsolen  und 
Kommoden  haben  sie  ihren  natürlichen  Platz. 


Der  Reichtum  fürstlicher  Roben  ist  ihre  erste 
Selbstverständlichkeit.  Sie  tragen  den  schweren, 
schwelgerischen  Sammt,  die  prunkvollen,  ge- 
preßten Brokate,  mit  blumigen  Mustern  durch- 
wirkt und  bestickt,  die  leichte  knisternde  Seide. 
Der  Zierat  zärtlicher  Spitzen  geht  wie  Duft  von 
den  rauschenden  Faltenwürfen  aus.  Diesen 
Damen  steht  viel  Kleinod  an  Kleidern  an,  die 
getufften  Coiffüren  sind  mit  Schmuck  besteckt, 
Armbänder  schmiegen  sich  leicht  ums  Gelenk, 
eine  Brosche  blinkt  auf  der  Brust.    Diese  Puppe 
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hält  zierlich  in  spitzen  Fingern  einen  Fächer 
aus  gespanntem  Tüll,  es  ist  als  bewegte  ein 
Lüftchen  die  gekräuselten  Spitzenwerke  und 
das  lockige  Haar.  Sie  ist  im  großen  Ballstaat 
und  ihre  A\ienen  sagen  ein  „Rühr  mich  nicht  an". 
Die  andere  steht  da  wie  zur  dritten  Tour  der 
Quadrille,  mit  gnädiger  Herablassung  einladend. 
Jene  dritte  ist  im  Kostüm  mit  befiedertem  Hut, 
gerade  zur  Ausfahrt  bereit,  ein  wenig  hoch- 
mütig, so  als  danke  sie  für  jegliche  Begleitung. 
Alles  an  diesen  Geschöpfen  ist  von  feiner,  er- 
lesener Art.  Man  kann  sie  lange  ansehen, 
immer  um  sich  haben.  Sie  sind  selbstlos,  von 
großem  Takt.  Wenn  man  allein  ist,  kann  man 
mit  ihnen  plaudern.  Kann  ihnen  scherzhafte 
Geschichten  erzählen.  Dann  sind  sie  ganz 
menschliche  Geschöpfe,  man  sucht  ihre  Blicke 
aufzufangen,  lächelt,  und  auf  einmal  ist  es,  als 
stiege  ein  schnelles  Erröten  in  die  Mienen  aus 
Wachs  oder  Porzellan,  als  bekämen  sie  einen 


neckischen  Zug  um  den  Mund.  Dann  ist  es  oft, 
als  fingen  sie  an  zu  sprechen.  Sie  sagen  irgend 
etwas  leichtes,  sie  machen  ein  paar  Schritte  vor- 
wärts, ganz  schwebend,  zierlich  wie  die  Pas  zu 
einem  Menuett.  Aus  ihren  Augen  blitzt  Über- 
mut, man  glaubt  ihr  geträumtes  Kichern  zu  ver- 
nehmen, in  den  Falten  ihrer  Roben  verspielt  sich 
das  Licht,  den  Fluß  ihrer  Bewegungen  begleitet 
ganz  fernher  von  Geigen  und  Flöten  die  allzu- 
leichte sprühende  Musik  eines  Mozart,  eines  Ros- 
sini, eines  Ritter  Gluck.  Die  Puppen  von  Emma 
von  Sichart  sind  gern  in  unserem  Zimmer.  Sie 
machen,  daß  man  leichten  Fußes  dieser  oft  ent- 
seelten Zeit  entgeht,  und  rückerinnernd  ihres 
Erbes,  des  Rokoko,  einen  Hauch  empfängt.  Sie 
sind  ganz  menschliche  Geschöpfe  und  erfüllt  von 
ihrer  Aufgabe,  uns  über  ein  Leeres  und  Dunkles 
der  Stunde  hinwegzuhelfen.  Eine  feine  sichere 
Künstlerinnenhand,  ein  vornehmes  Frauenherz 
hat  sie  dieser  Zeit  geschenkt,  hans  schiehelhuth. 
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KÜNSTLERISCHE  KULTUR  IM  PHOTOGRAPHISCHEN  KINDERBILDNIS. 

IKXr   Von  DR.  W.  WARSTAT. 


Das  photographische  Kinderbild  besitzt  auch 
heule  noch  für  einen  großen  Teil  der  Väter 
und  Mütter  in  erster  Reihe  Erinnerungswert  von 
halb  scherzhaftem,  halb  wehmütigem  Charakter. 
Der  nackte  Säugling,  der  sich  auf  seinem  Bären- 
fell mehr  oder  weniger  ungemütlich  fühlt,  der 
Konfirmand  im  ersten  schlecht  sitzenden  schwar- 
zen Rock  oder  schwarzen  Kleide  mit  Gesang- 
buch, Taschentuch  und  Sträußchen  in  der  Hand, 
das  sind  die  typischen  Beispiele  dafür,  was  auch 
heute  noch  auf  diesem  Gebiete  in  den  weitaus 
meisten  Fällen  vom  Photographen  verlangt  wird 
und  womit  die  Masse  des  Publikums  zufrieden  ist. 
Und  doch  hat  die  eifrige  Arbeit  unserer  Kunst- 
photographen, die  sich  in  den  letzten  Jahrzehn- 
ten mit  Glück  abmühten,  aus  der  Photographie 
unter  weiser  und  zielbewußter  Ausnutzung  der 
ihr  zur  Verfügung  stehenden  künstlerischen  und 
technischen  Mittel  eine  Kunstübung  von  durch- 
aus eigenartigem  Stil  in  Formengebung  und 
Ausdruck  zu  schaffen,  wohl  auf  keinem  Sonder- 
gebiele  der  Photographie  so  erfreuliche  Erfolge 
gezeitigt  wie  gerade  auf  dem  Gebiete  der  Kin- 
derphotographie.  Als  bester  Beweis  daiür  kann 
die  hier  gebotene  Sammlung  photographischer 
Kinderbildnisse   gelten,   die   aus  besten  deut- 


schen Lichtbildwerkstätten  und  von  Amateuren 
stammen  und  deren  eingehende  Betrachtung 
einerseits  dem  schaffenden  Lichtbildner  wert- 
volle Anregungen  und  einen  Ansporn  für  wei- 
teres Streben  nach  Stil-  und  Ausdruckskultur, 
andererseits  dem  nehmenden  Pubhkum  einen 
Maßstab  liefern  kann  für  die  Ansprüche,  die 
es  mit  Recht  an  die  Leistung  des  Lichtbildners 
stellen  darf,  sowie  eine  Schulung  in  der  ge- 
schmacklichen Bewertung  des  ihm  gelieferten 
Bildwerkes.  Mit  ihrer  Veröffentlichung  erwirbt 
sich  Hofrat  Alexander  Koch  ein  neues,  wert- 
volles Verdienst  um  die  Erziehung  unseres 
Volkes  zu  künstlerischer  Ausdruckskultur  und 
zur  Beseelung  des  Alltags  durch  die  Freude 
am  Schönen  und  Gediegenen. 

Es  ist  unverkennbar,  daß  gerade  das  ICinder- 
bild  dem  Lichtbildner,  der  danach  strebt,  in 
seinen  Werken  lebendigen  Persönlichkeilsaus- 
druck in  geschmackvoller  Form  zu  gestalten, 
nicht  ungünstige  Vorbedingungen  bietet.  Wäh- 
rend alle  Lebens-  und  Ausdrucksäußerungen 
des  Erwachsenen  gewohnheitsmäßig  durch  den 
Zwang  der  gesellschaftUchen  Form  und  Sitte 
beherrscht  und  gehemmt  werden,  zeichnet  sich 
das  Gefühlsleben  des  Kindes  durch  unmittel- 
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bare  Frische  und  Echtheit  im  Ausdruck  aus. 
Wenn  der  Lichtbildner  sein  jugendliches  Modell 
richtig  zu  behandeln  versteht,  so  vermag  er 
diese  naturunmittelbare  Frische  des  Ausdrucks 
mit  Hilfe  seiner  schnell  zufassenden  Technik 
sogar  leichter  und  besser  in  sein  Bild  hinüber- 
zuretten,  als  es  in  manchen  Fällen  dem  Maler 
möglich  ist.  Man  muß  das  malerische  Werk 
ganzer  Künstlergenerationen  durchmustern,  ehe 
man  so  viele  durch  Lebendigkeit  und  Natürlich- 
keit des  Ausdrucks  ansprechenden  Kinder- 
Genrebilder  findet,  wie  sie  durch  die  Licht- 
bildkunst der  letzten  Jahre  geschaffen  worden 
sind.  Der  kleine  Gelehrte  von  Karl  Müller- 
Frankfurt,  sowie  der  ziegenfütternde  Knabe  von 
Margarete  Roeper-Rostock  können  als  treff- 
liche Beispiele  für  das  Kinder-Genrebild  gelten. 
Namentlich  das  erstgenannte  Bild  besticht  durch 
die  droUige  Echtheit  des  Interesses,  mit  dem  sich 
der  kleine  Mann  seinem  großen  Buche  widmet. 
Vom  künstlerischen  Photographen  verlangt 
das  Kinder-Genrebild  nicht  wenig  Liebe  zum 
Kinde,  Verständnis  für  sein  Seelenleben,  ein  in 
der  Beobachtung  aller  Äußerungen  dieses  See- 
lenlebens geschultes  Auge,  Geistesgegenwart 
bei  der  Erfassung  des  günstigen  Augenblicks, 
fast  instinktive  Beherrschung  der  Technik,  die 
den  Apparat  im  richtigen  Augenblick  in  richtiger 


Weise  in  Funktion  treten  läßt,  und  schUeßlich 
ein  fast  zur  zweiten  Natur  gewordenes  Gefühl 
für  die  künstlerische  Form. 

Denn  auch  bei  denjenigen  Bildern,  die  sich 
der  bildnismäßigen  Auffassung  nähern,  bei  denen 
es  sich  weniger  darum  handelt,  einen  schnell 
vorübereilenden,  besonders  prägnanten  Augen- 
blick aus  dem  Ausdrucksleben  des  Kindes  fest- 
zuhalten, als  vielmehr  eine  etwas  breiter  ange- 
legte, bildnishafter  Ruhe  sich  angleichende  Dar- 
stellung der  kindlichen  Persönlichkeit  in  ihrem 
Gesamtumfange  zu  geben,  muß  der  Künstler- 
photograph bei  der  wechselvollen  Lebendigkeit 
des  kindlichen  Ausdruckslebens  schnell  zu- 
fassen, wenn  er  nicht  den  Augenblick  verfehlen 
will,  der  für  die  bildhafte  Komposition  des 
Ganzen  der  geeignetste  erscheint.  Er  muß  also 
bei  der  Beobachtimg  seines  Modells  befähigt 
sein,  rein  gefühlsmäßig  die  Stellung  seines  Mo- 
dells zum  Bildraum,  den  Verlauf  der  Linien  und 
Flächen,  das  Verhältnis  der  Tonwerte  und  Licht- 
flecke sowie  die  Beleuchtung  auf  ihre  mehr 
körperliche  oder  mehr  flächenhafte  Wirkung 
abzuschätzen  und  gleichzeitig  ästhetisch  und 
geschmackhch  zu  werten.  Zwar  wird  die  Aus- 
arbeitung des  Negativs  und  hinterher  des  Posi- 
tivs noch  mancherlei  für  die  bildhafte  Wirkung 
des  Ganzen  leisten  können.    Was  aber  bei  der 
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Aufnahme  verfehlt  ist,  läßt  sich  in  den  selten- 
sten Fällen  hinterher  noch  gutmachen.  Was 
dagegen  die  Aufnahme  an  künstlerisch -bild- 
haften Wcrlcn  enthält,  kann  durch  die  Aus- 
arbeitung des  negativen  und  positiven  Bildes 
erst  zu  rechter  ästhetischer  Wirkung  gebracht 
werden.  Welche  verschiedenen  Wege  trotz  der 
verhältnismäßig  großen  mechanischen  Gebun- 
denheit der  photographischen  Mittel  sich  dem 
Lichtbildner  bei  der  Stilgestaltung  des  Kinder- 
bildes bieten,  dafür  liefert  die  hier  vorUe- 
gende  Auswahl  eine  ganze  Anzahl  besonders 
schlagender  Beweise. 

Dem  Genrebilde  am  nächsten  stehen  meistens 
die  Freilichtaufnahmen  von  Kindern,  welche 
die  Kinderfigur  voll  und  plastisch  beleuchtet  in 
den  Raum  der  natürlichen  Umgebung  stellen. 


»KlNllER-BILDNIS« 

Dabei  sind  zweierlei  Gefahren  zu  vermeiden. 
Die  natürliche  Umgebung  darf  sich  nicht  vor- 
drängen und  die  Kinderfigur  überschreien,  und 
die  Beleuchtung  darf  nicht  zu  hart  und  kon- 
trastreich wirken.  Beide  Gefahren  sind  mit 
Geschick  in  der  Freilichtaufnahme  Karl  Bauer- 
Karlsruhe  vermieden.  Die  natürliche  Umgebung, 
die  Bank  und  der  Hintergrund  ist  gerade  soweit 
angedeutet,  daß  sie  eine  Vorstellung  von 
der  Räumlichkeit  des  Winkels  erwecken,  in 
dem  die  beiden  Geschwister  spielen.  Und  die 
Beleuchtung  der  Gesichter  und  namentlich  der 
weißen  Kleider  ist  so  vorsichtig  gedämpft,  daß 
ein  knalliger  Kontrast  vermieden  wird.  Ganz 
ähnliche  Vorzüge,  dabei  eine  noch  bessere  Be- 
leuchtung weist  das  lustige  Geschwistertrio  von 
Erna  Koch  auf,   das  sich  die  Gartenmauer  zum 
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lustigen  Thron  erwählt  hat.  Dagegen  ist  der 
„Frühling"  von  Rassmus-Greifswald  etwas  zu 
anspruchsvoll  in  der  Behandlung  der  Umgebung. 
Auch  hätte  die  Plastik  des  Körperchens  durch 
eine  etwas  lebendigere  Behandlung  der  Haut 
gewonnen.  Viel  weicher  und  zarter  erscheint 
z.  B.  die  Behandlung  der  Haut  in  dem  Freilicht- 
Kinderakt  von  Henry  Buergel  Goodwin- Stock- 
holm, wenn  auch  die  Einordnung  des  Kinder- 
körpers in  den  Bildraum  keine  völlige  Befrie- 
digung erwecken  kann.  Die  linke  Hälfte  des 
Bildraums  wirkt  zu  leer. 

Mit  hervorragender  Beherrschung  der  photo- 
graphischen sowie  der  bildhjift  kompositorischen 
Technik  sind  alle  Aufgaben,  die  der  Kinder- 
akt dem  Lichtbildner  bietet,  in  dem  Kinder- 
rückenakt  mit  Spiegel  aus  dem  Atelier  Horn- 
Triest  gelöst  worden.  Der  Kinderkörper  er- 
scheint in  voller,  kindlich  weicher  Plastik.  Die 
Haut  hat  ihren  Glanz  und  ihre  zarte  Feinheit 
behalten.  Die  Haltung  des  Kindes  ist  nicht 
steif  und  gezwungen,  weist  vielmehr  kräftigen 
Schwung  und  schöne  Bewegung  auf,  und  die 
Fläche  des  Bildraumes  ist  in  Dunkel  und  Hell 
und  durch  die  weiche  Kurven  der  Linien  gefällig 
geteilt  und  gegliedert.  Von  den  übrigen  Kinder- 
akten besticht  Erna  Lendvai-Dircksen's  Arbeit 
durch  die  natürliche  Unmittelbarkeit  der  Bewe- 
gung des  mit  den  Blumen  spielenden  Kindes 


und  durch  gute  Einojdnung  des  Körpers  in  den 
Bildraum,  der  Akt  von  Nini  und  Carry  Hess- 
Frankfurt  a.  M.  durch  die  kindliche  Drolligkeit 
des  Ausdrucks,  der  halb  Interesse,  halb  Besorg- 
nis zu  erkennen  gibt. 

Unter  den  eigentlichen  Kinderbildnissen, 
die  den  Hauptteil  der  hier  gebotenen  Auswahl 
darstellen,  kann  man  deutlich  zwei  verschiedene 
Auffassungen  und  dementsprechend  zwei  ver- 
schiedene Spielarten  des  Stils  feststellen :  hier 
bemühen  sich  die  Lichtbildner,  das  Kind  in  der 
vollen  Lebendigkeit  seines  Lebens ,  in  seiner 
Schelmerei,  in  seiner  Lebhaftigkeit  gewisser- 
maßen im  Augenblicksbilde  festzustellen,  dort 
suchen  sie  sich  zur  Darstellung  einen  Augenblick 
der  Ruhe,  der  Sammlung  aus,  in  dem  das  Kind 
die  äußerUche  Ausdrucksbewegung  dämpft  und 
gewissermaßen  nach  innen  lauscht.  Zur  Gruppe 
der  lebhaft  ausdrucksbewegten  Bildnisse  gehört 
vor  allem  das  lachende  Mädchen  „Irene"  aus 
dem  Atelier  J.  Messner-Wien  und  der  kleine 
„Peter"  von  Alex  Binder-BerUn.  Stilistisches 
Erfordernis  bei  diesen  Bildern  ist  es,  daß  sie 
möglichst  realistisch  gehalten  sind,  d.  h.  das 
Modell  in  voller,  scharfer  Plastik  zeigen  und 
auch  in  den  Helligkeitswerten,  in  der  Linien- 
führung und  der  Ghederung  der  Flächen  leb- 
hafte, kräftige  Töne  anschlagen.  Ein  Muster- 
beispiel für  diese  innere  Beziehung  zwischen 
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dem  Bildausdruck  und  den  verwandten  künst- 
lerischen Mitteln  ist  das  eben  erwähnte  Bildnis 
„Irene".  Die  kräftige  dreifache  Tonabstufung 
vom  Weiß  des  Hintergrundes  zum  Grau  des 
Mantels  und  endlich  dem  Schwarz  des  Pelz- 
besatzes, die  kräftig  gezogene  Umrißlinie  der 
Figur  vor  dem  hellen  Hintergrund  und  die 
breiten  schwarzen  Streifen  des  Pelzbesatzes, 
die  die  graue  Mantelfläche  kräftig  teilen,  wirken 
für  die  Lebhaftigkeit  des  Ausdrucks  grundlegend 
mit.  In  dem  lachenden  Köpfchen  von  Erna  Koch 
ist  der  Sonnenreflex,  der  sicli  über  Kopf  und 
Schullern  legt,  mit  Glück  zur  Steigerung  des 
Ausdrucks  verwandt.  Die  lebhafte  Bewegung, 
die  das  lockige  Kinderköpfchen  von  Karl  Müller- 
Frankfurt  auszeichnet,  ist  dagegen  lediglich  durch 
die    Drehung    des    Kopfes ,    die    Richtung   des 


Blickes  und  die  Streckung  des  Armes  in  der 
BUckrichtung  erzielt.  Im  Ganzen  liegt  Kraft  und 
Energie,  die  durch  die  kräftige  Plastik  im  Gesicht 
und  in  den  Falten  des  Kleides  betont  wird.  Leb- 
haft im  Ausdruck  und  in  der  Tonabstufung, 
ausgezeichnet  in  der  Bildanordnung  ist  auch  das 
schwarzhaarige,  lächelnde  Mädelchen  im  weißen 
Röckchen  von  Erna  Lendvai-Dircksen- Berlin. 
Für  die  Bildnisse  von  ruhigerer  Haltung  kann 
das  Knabenbru&tbild  von  Hugo  Erfurth-Dresden 
als  Musterbeispiel  dienen.  Alles  atmet  in  ihm 
Besinnlichkeit  und  Ruhe.  In  den  Augen  des 
Knaben  wohnt  die  Träumerei.  Und  diese  Aus- 
druckshaltung des  Bildes  beeinflußt  unverkenn- 
bar auch  seine  Formengebung.  Mit  Hilfe  des 
Bromöldruckes  hat  Erfurth  den  an  sich  weichen 
und  runden  Konturen  noch  größere  Weichheit 
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verliehen,  hat  die  Grenzlinien  der  Flächen  ver- 
wischt und  die  Mitteltöne  fast  ganz  aufgelöst. 
Bei  Bildnissen  von  solcher  Ausdruckshaltung 
kann  Weichheit  und  Unscharfe  ein  Stilmittel 
von  unbedingter  Notwendigkeit  werden.  Wir 
finden  die  Unscharfe  zu  ähnlichem  Zwecke  auch 
in  dem„Mädchenkopf  "von  Henry  Niestle-Dachau 
verwandt.  Allerdings  strebt  dieser  Amateur 
letzten  Endes  einer  Beleuchtungswirkung  zu. 
Er  betont  das  auf  der  Wsmge  und  im  Haar 
spielende  Sonnenlicht ,  löst  aber  durch  die 
Weichheit  in  der  Wiedergabe  der  Sonnenreflexe 
derenHärte  zu  zarten  Tönen  und  lichten  Flecken 
auf.  Diese  zarte  Ton-  und  Fleckwirkung,  in 
welche  die  zackigen  Umrißlinien  der  Blätter  im 
rechten  Vordergrund  einige  kräftigere  Nuancen 
bringen ,  gibt  dem  Bild  seine  Stimmung  und 
einen  eigenartigen  Wohlklang  und  Reiz. 


Der  „Blonde  Kopf"  von  Henry  Buergel 
Goodwin  ist  nicht  so  weich  gehalten,  denn  es 
ist  seine  Bestimmung ,  durch  die  Plastik  der 
länglich  schmalen  Kopfform  und  durch  die  edle 
Ruhe  seines  Ovals  sowie  durch  die  schön  ge- 
schwungene Linie  von  Nacken  und  Schulter  zu 
wirken.  Ein  wenig  Unscharfe  mehr  hätte  diese 
Wirkung  zerstört.  Auf  den  Bahnen  Rembrandts 
wandelt  Erna  Lendvai-Dircksen ,  wenn  sie  in 
ihrem  Mädchenhalbbildnis  alles  Licht  auf  das 
Gesicht  konzentriert  und  den  übrigen  Körper 
sowie  den  Hintergrund  in  Schatten  oder  Halb- 
schatten taucht.  Das  „betende  Mädchen"  von 
Thea  Bernstein  wirkt  durch  die  Eigenart  des 
Bildausschnittes,  die  Zartheit  der  Töne,  sowie 
durch  die  kräftige  Lebhaftigkeit  der  Linienfüh- 
rung, ihr  Backfischchen  durch  die  Feinheit  in 
der  Modelherung  des  Kopfes  und  den  kräftigen 
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Rhythmus  der  Doppelsenkrechten,  in  der  die 
beiden  schweren ,  schwarzen  Zöpfe  das  zarte 
Köpfchen  nach  unten  ziehen  wollen.  —  Jedes 
einzelne  der  hier  wiedergegebenen,  wenn  auch 
im  Text  nicht  ausdrückUch  erwähnten  Bilder 
ist  dank  dem  stilistischen  Feingefühl,  mit  dem 
Alexander  Koch  die  Auswahl  der  Blätter  getrof- 
fen hat,  ein  neues  Beispiel  dafür,  wie  es  dem  licht- 
bildenden  Künstler  möglich  ist,  durch  Abwand- 
lungen in  der  Anwendung  der  ihm  zur  Verfügung 


»MUTTER  UND  KIND« 


stehenden  künstlerischen  Mittel  immer  wieder 
neue  Schönheit  in  sein  Werk  hineinzubringen. 
Auf  ein  einziges  Bild  soll  zum  Schluß  noch 
besonders  hingewiesen  werden:  auf  die  Mutter 
mit  dem  Kinde  aus  dem  Atelier  D'Ora-Wien. 
Nicht  nur,  weil  es  durch  die  monumentale  Ruhe 
seines  Aufbaues  und  die  Schönheit  seiner  Glie- 
derung besticht,  sondern  weil  es  der  einzige 
Vertreter  der  Darstellung  von  „Mutter  und 
Kind"  in  der  diesmaligen  Bilderauswalil  ist.  — 
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ZUR  KUNST-ERÖRTERUNG  DES  AUGENBLICKS. 


Die  Kunsterörterung  des  Augenblicks,  we- 
nigstens die  deutsche ,  steht  unter  dem 
Zeichen  dessen,  was  Ende  des  Expressionismus 
genannt  wird.  Es  dürfte  eine  dornige  Aufgabe 
sein ,  zu  entscheiden ,  was  in  diesem  Begriff 
bloßes  Wort  und  was  wirkliches  Ereignis  ist. 
Was  ist  zu  Ende,  wenn  der  Expressionismus  zu 
Ende  ist?  Etwa  die  ganze  moderne  Kunst  seit 
1910?  Kaum  möglich.  Denn  in  ihr  bildete  der 
eigentliche  Expressionismus  (die  rauschhafte, 
extatische,  formsprengende,  naturfeindUche 
Richtung)  nur  eine  Sonderslrömung.  Vielleicht  ist 
nur  ein  Schlagwort  damit  zu  Ende,  ein  Schlag- 
wort und  ein  Rezeptglaube.  Die  waren  jedoch 
beide  unzulänglich  und  dumm  von  Anfang  an. 
Das  Richtige  wird  wohl  sein,  daß  das  neue 
Schlagwort  „Ende  des  Expressionismus"  eine 
neue  Regung  des  Zeitgeistes  ankündigt,  die  vor 
allem  damit  beginnt,  daß  sie  ihren  Vorgänger 
für  tot  erklärt.  Das  ist  ihr  gutes  Recht.  Das 
Recht  der  Gewalt.  Denn  die  Wendungen  des 
Zeitgeistes,  seine  Wallungen  und  Appetite, 
folgen  einander  nicht  nach  Wertgründen,  sondern 
nach  Machtgründen.  Das  Alte  in  der  Kunst  ist 
tot,  weil  ein  Neues  da  ist.    Dagegen  gibt  es 


keine  Berufung.  In  diesem  Vorgang  wirken 
ähnlich  vernunftlose  Kräfte  wie  im  Wechsel  der 
Moden,  Der  Betrogene  ist  immer  nur  der,  der 
an  die  Endgültigkeit  oder  an  die  rezepthafte 
Wert-Ergiebigkeit  einer  neuen  Wendung  glaubt. 

Wie  sieht  aber  das  Neue  aus,  das  an  die 
Stelle  des  totgesagten  Expressionismus  treten 
will?  —  Wir  unterscheiden  zweierlei,  noch 
dazu  auf  völlig  getrennten  Gebieten. 

Im  Gebiet  der  produzierenden  Kunst  die 
neue  Wendung  zu  einem  Klassizismus  aus  dritter 
oder  vierter  Hand:  Nazcirenertum.  Klassizis- 
mus entsteht  immer  entweder  aus  erkämpfter, 
siegreicher  Beruhigung  oder  aus  Sehnsucht  nach 
Ruhe,  also  aus  Ermattung.  Das  letztere  dürfte 
wohl  unser  Fall  sein.  Die  Raserei  der  Aufbäu- 
mung hat  uns  dem  Ziel  der  dauerhaften  Wert- 
leistung nicht  näher  gebracht.  Im  Gegenteil: 
wir  haben  uns  durch  sie  erst  recht  an  den  end- 
gültigen Schranken,  die  der  Kunst  unseres  Zeit- 
alters gesetzt  sind,  gestoßen.  Wir  glauben,  daß 
uns  im  großen  Ganzen  ein  gewisser  Verzicht  auf 
das  Endgültige  aufgezwungen  ist,  und  glauben 
einzusehen,  daß  dieser  Verzicht  nicht  laut  und 
lärmend,  sondern  ebensogut  still  und  besonnen 
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sein  kcinn.  Wir  sind  außerdem  müde.  Müde, 
skeptisch,  satt  der  flügelmännischen  Geberden 
und  vor  allem  der  revolutionären  Phrasen.  Wir 
sehen  ernüchtert  zu,  wie  tausend  Zärtlinge  am 
Feuer  expressionistischen  Prometheustums  ihre 
düimen  kunstgewerblichen  Kaffeesüppchen  ko- 
chen. Wir  müssen  uns  eingestehen,  daß  das 
Extatische  mindestens  ebenso  häufig  Lebens- 
schwäche bedeutet  wie  Lebensüberschuß.  Kurz 
und  gut,  Besinnung  ist  eingetreten,  Stimmung 
eines  ruhigen  Verzichts,  in  der  wir  nicht  mehr 
das  Endgültige  erstreben,  sondern  —  als  echte 
Zeitgenossen  der  Spengler'schen Unternehmung 
—  eine  anständige,  haltungsvolle  Art,  Bürger 
eines  zum  Höchsten  nicht  mehr  fähigen  Kultur- 
augenbÜcks  zu  sein.  Vielleicht  darf  ich  hier  ein- 
schieben, —  um  Mißverständnisse  zu  vermeiden 
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—  daß  ich  diese  Stimmung  hier  vortrage  ohne  je- 
des Für  undWider,  so  wie  sie  im  Augenblick  emp- 
funden wird,  insbesondere  ohne  sie  selbst  zu 
teilen.  Ich  werde  später  zu  sagen  haben,  in- 
wiefern mir  diese  Stimmung  angreifbsir  scheint. 
Das  zweite  Neue  ist  auf  dem  Gebiet  der  Kunst- 
erörterung gegeben.  Es  besteht  in  der  Erkennt- 
nis oder  in  dem  Glauben ,  die  Kunst  sei  als 
solche  vorläufig  erledigt,  habe  ihre  zentrale 
Wichtigkeit  eingebüßt  und  sei  nicht  mehr  fähig, 
die  WcJirhaft  großen  und  starken  Werte  der 
Zeit  darzustellen.  Diese  Erkenntnis  spricht  also 
dem  Zeitalter  von  vornherein  die  Möglichkeit 
ab,  im  Bereich  der  Kunst  zum  lebenenträtseln- 
den und  absolut  formgewaltigen  Werk  zu  ge- 
langen. Sic  behauptet,  die  vorhandenen  Form- 
kräfte der  Zeit  äußerten  sich  nur  noch  in  Kunst- 


Zur  /\iii/s/rriirfi-r!i!i<^  drs  Aii_^cnhlicks. 


E.  LENDVAI-DIRCKSEN. 

werken  des  Gedankens  (etwa  der  Reihe  Speng- 
ler, Gundolf,  Bertrctm  usw.) ;  die  eigentliche 
Kunst  aber  sei  dazu  bestimmt,  in  hingedehnter 
Decadence  reizvoll  oder  stürmisch  zu  verwesen. 

Dies  etwa  zur  Kennzeichnung  der  Lage. 

Bemerkenswert  daran  ist  vor  allem,  daß 
diese  Schilderung  nur  für  Deutschland  gilt. 
In  Frankreich  z.  B.  ist  wohl  Picasso  am  Werk, 
sich  im  Zurückgreifen  auf  Ingres  und  Puvis  de 
Chavannes  eine  neue  Wegstrecke  zu  eröffnen. 
Aber  er  steht  damit  einstweilen  ziemlich  allein 
und  die  französische  Kunsterörterung  scheint 
sehr  weit  davon  entfernt,  die  negative  deutsche 
Bewertung  der  künstlerischen  Gesamtlage  zu 
teilen.  Im  Gegenteil:  es  herrscht  in  ihr  ein 
recht  zuversichtlicher  Ton.  Man  geht  die  mit 
dem  Kubismus  beschrittene  Linie  rüstig  weiter 
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und  hofft  im  Bereich  der  Erkenntnis  wie  des 
Schaffens  auf  gute  Ergebnisse. 

Der  Umstand,  daß  Frankreich  die  enttäuschte 
Stimmung  der  deutschen  Kunsterörterung  nicht 
teilt,  scheint  zu  erhärten ,  was  mir  schon  von 
anderer  Seite  her  wahrscheinUch  dünkt :  Her- 
kunft der  geschilderten  Verzichtstimmung  aus 
augenblickUchen  Depressionsgefühlen,  Ich  neige 
zu  der  Anschauung,  daß  die  übertrieben  hoff- 
nungslose Bewertung  des  deutschen  Kunstaugen- 
bhcks  nicht  eine  sachliche  Erkenntnis  ist,  sondern 
zum  größeren  Teil  eine  Erschlaffung  des  Gemüts. 
Der  Rückschlag  auf  die  expressionistischen 
Räusche  zeigt  sich  in  allzu  kalter  Ernüchterung. 
Frankreich  hat  eine  expressionistische  Periode 
in  deutschem  Sinne  nicht  erlebt.  Daher  bleibt 
ihm  auch  der  heftige  Rückschlag  erspcu-t.    Bei 
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uns  findet  die  Ernüchterung  nicht  nur  deshalb 
günstigeren  Boden,  weil  wir  vermesseneren 
Glaubens  in  der  expressionistischen  Richtung 
vorangestürmt  waren,  sondern  auch  deshalb, 
weil  die  Ungunst  der  Zeiten  doppelt  und 
dreifach  schwer  auf  uns  niederwuchtet.  So 
stehen  wir,  glaube  ich,  mehr  vor  einem  Nach- 
lassen unserer  seelischen  Spannkraft  als  vor 
einer  klaren  Einsicht  in  Unabänderliches.  Es 
ist  nicht  Ernüchterung;  es  ist  Übernüchterung. 
Und  Leben  läßt  sich  nicht  leben  oder  auch  nur 
tragen,  ohne  ein  gewisses  Schäumen  und 
Träumen  phantastischer  Kräfte.  Wenn  sich 
gegenwärtig  unserem  Kunstdenken  alle  Aus- 
sichten zuschließen  und  die  Kulisse  eines  trüb- 
seligen Verzichts  vor  unseren  Augen  herab- 
rauscht, dann  muß  daran  erinnert  werden,  daß 
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eine  ständige  Begleiterscheinung  der  inneren 
Lebensminderung  die  Verbauung  aller  seeli- 
schen Perspektiven  ist.  In  Zuständen  der 
Schwäche  sehen  wir  mit  unserem  Lebensgefühl 
kaum  über  den  kommenden  Tag  hinaus.  Alles 
was  wir  außen  und  innen  wahrnehmen,  möchte 
uns  überreden,  zu  verzagen;  wir  glauben  uns  in 
Sackgassen  ohne  Entrinnen  eingeschnürt. 

Ich  mißtraue  der  Stimmung,  die  uns  gerade 
jetzt  zu  einer  gelassenen  Kunstverzweiflung 
überreden  möchte,  schon  deshalb,  weil  die 
kulturelle  Gesamtsituation  der  Kunst  schon  seit 
mindestens  1 00  Jahren  die  gleiche  ist  wie  heute. 
Wir  hätten  Anlaß  gehabt,  schon  viel  früher  an 
der  Kunst  irre  zu  werden.  Wir  taten  es  nicht, 
weil  unser  Gemüt  nicht  dazu  gestimmt  war. 
Seit  langem  schon  fehlt  unserem  Kulturkreis  die 
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religiöse  Verkittung ,  aus  der  allein  die  Kunst 
ihre  entscheidende  Bedeutung  gewinnt.  Seit 
langem  schon  müßten  oder  könnten  wir  wissen, 
daß  die  Kunst  nicht  mehr  dem  Gesetz,  dem 
Ur-Wahren  dient,  daß  sie  nicht  mehr  das  große 
Wissen  ausspricht,  welches  allein  die  äußerste 
kulturelle  Form  gewährleistet.  Realismus,  Na- 
turalismus, Symbolismus,  Impressionismus,  Prä- 
rafaelitentum  —  lauter  Namen  für  das  Versagen 
der  Kunst  im  letzten  entscheidenden  Punkt:  im 
Punkt  des  Dienstes  an  einem  sinnvoll  geordneten 
und  als  sinnvoll  empfundenen  All.  Wenn  daher 
die  Verzweiflungen  erst  heute  kommen,  so  sind 
sie  offenbar  einer  seelischen  Depression  zu- 
zurechnen, die,  wie  gesagt,  nicht  einmal  unseren 
ganzen  Kulturkreis  befallen  hat. 
—  Ich  halte  diese  Stimmung  daher  für  durchaus 
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vergänglich.  Ich  halte  sie  für  ebenso  vergäng- 
lich wie  die  Stimmung,  auf  deren  Boden  der 
ungeheure  Erfolg  des  Spengler'schen  Pessimis- 
mus gedeihen  konnte.  Wir  haben  Beipiele  für 
derartige  Wellen  von  negativen  Gemütszustän- 
den, die  mit  großer  Gewalt  anrauschen,  ihre 
berechtigte  Wirkung  tun  und  dann  wieder  ohne 
Spur  verfluten.  Man  mag  dabei  an  die  wclt- 
schmerzliche  Stimmung  vom  Ende  des  18.  Jahr- 
hunderts denken  oder  an  die  Periode  des 
Schopenhauerischen  Pessimismus,  die  beide  un- 
geheure Angriffe  auf  unser  Lebensgefühl  bildeten. 
Wir  beobachteten  auch  damals,  wie  sich  ein 
dichter  Ring  von  erdrückender  Verneinung  um 
unser  Freiheitsgefühl  schloß,  gemauert  aus  an- 
scheinend unwiderleglichen  Argumenten.  Der 
Verstand  wird  im  Augenblick  mit  diesen  Ar- 
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gumenlen  nicht  fertig.  Aber  eine  geringe  Ver- 
änderung im  seelischen  Klima  bringt  Föhne,  in 
deren  Anhauch  diese  Argumente  schmelzen  wie 
Eis.  Sie  werden  gläsern,  durchsichtig  und  lösen 
sich,  fast  ohne  intellektuelle  Mitwirkung,  auf 
in  Rauch  und  Dampf.  Vor  zehn  Jahren  laute, 
glühende  Begeisterung,  übermütige  Zukunfts- 
hoffnung in  der  Kunst  —  heute  eine  spitalhafte 
Resignation  und  vollkommene  Absage  —  nein, 
so  nahe  liegen  im  Strom  der  Entwicklung 
begründetes  Kraftgefühl  und  begründete 
Verzweiflung  gegenüber  den  wichtigsten  Kultur- 
fragen nicht  beisammen. 

Der  Augenblick  der  Depression  wird  ver- 
gehen. Die  Kunst  wird  nicht,  wie  einige 
Sprecher  der  Verneinung  aus  ihren  gewiß  sehr 
ehrlichen  Besorgnissen  heraus  gemeint  haben, 
zu    einem  belanglosen,    kulturell  unergiebigen 


Spiel  herabsinken.  Sie  macht  eine  schwere 
Krise  durch;  und  nicht  sie  allein,  sondern  auch 
das  Verhältnis  des  Volkes  und  der  Werte  zu 
ihr,  das  ist  wahr.  Aber  nichts  berechtigt  zu  der 
Annalime,  die  Kunst  werde  nicht  auch  in  Zukunft 
ihre  wichtige  Rolle  in  der  Lebensdeutung  des 
Augenblicks,  in  der  zeitlichen  Formung  ewiger 
Dinge  spielen.  Wenn  wir  das  Ende  des  Ex- 
pressionismus erlebt  haben:  das  Ende  dieser 
Depressionen  werden  wir  ganz  gewiß  erleben, 
in  fünf,  spätestens  in  zehn  Jahren.  Denn  älter 
als  zehn  Jahre  pflegen  solche  bewegungsmäßigen 
Be-  oder  Entgeisterungen  nicht  zu  werden.  Die 
Natur  wird  ewig  vor  uns  stehen  mit  tausend 
offenen  Toren,  durch  die  wir,  wenn  auch  nicht 
zum  Höchsten  und  Endgültigen  der  Form,  so 
doch  zur  herzkräftigen  Materie  der  Welt 
immer  vordringen  können.  .  .  .   wilhelm  mu  hel. 
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GEISTIGE  FORM. 


In  einem  Vortrag  über  Ästhetik  der  Form  kam 
der  Redner  zu  dem  Schluß :  Geistige  Form 
ist  Unfug.  Dieser  kategorische  Satz  stieß  bei 
den  anwesenden  jungen  Malern  auf  heftigen 
Widerstand. 

Der  Redner  war  Architekt,  das  erklärt  sofort 
die  Sachlage.  Er  leitete  die  tektonischen  Form- 
gesetze auf  ihren  Ursprung  zurück.  Proportion, 
Harmonie,  Symmetrie,  Reihung  ergaben  sich 
beim  Bauennaturnotwendig  von  selbst.  Material, 
Handwerkszeug  und  der  Zweck  des  Gebäudes 
schufen  die  Formgesetze.  Der  Mensch  gewöhnte 
sich  an  sie  und  erhob  sie  dadurch  zum  ästhe- 
tischen Prinzip.  Man  sehe  sich  die  stumpf- 
sinnige Regelmäßigkeit  eines  Mauersteins,  eines 
Balkens,  eines  Kastenhauses  der  Großstadt  an 
und  wird  keine  geistige  Form  entdecken,  das 
ist  reine  stoffliche  Form.  —  Form  wird  nur 
durch  Gestaltung  des  Stoffes  geschaffen.  Wie 
kann  der  Geist  cm  sich  eine  Form  bilden,  wenn 
er  nicht  den  Stoff  hätte,  deshalb  gibt  es  keine 
geistige  Form. 

Der  Kunsthandwerker  kommt  dem  Architek- 
ten auf  halbem  Wege  entgegen.  Sein  Form- 
erlebnis geht  von  der  Idee  aus  (nicht  immer !), 
die  aber  ihre  Gestaltungsgesetze  durch  den 
Materialblock  erhält.  Ja,  es  ist  eine  Forderung 
der  Materialgerechtigkeit,  daß  der  Kunstgewerb- 
1er  Kräfte  und  Sehnsüchte,  die  in  dem  Stoff 
schlummern,  erkennt  und  ihnen  die  Form  gibt, 


die  sie  verlangen.  Ist  damit  gleichzeitig  die 
Zweckform  verbunden  und  der  Gedanke  des 
Schaffenden  zum  Ausdruck  gekommen,  so  ist 
das  kunstgewerbliche  Zeugnis  vollkommen. 

Der  junge  Maler ;  Das  formgebende  Moment 
der  freien  Malerei  ist  ledigHch  das  Erlebnis  des 
Künstlers.  Zweck  gibt  es  nicht,  das  Material 
hat  zu  schweigen.  Das  darzustellende  Objekt 
bedingt  nur  relativ  die  Form.  Seine  Linien 
werden  so  umgebogen,  daß  der  seelische  und 
geistige  Gehalt,  der  zur  Gestaltung  drängt,  klar 
ausgedrückt  werden  kann.  Und  da  die  so  ge- 
wonnene Form  nur  ein  Ausdruck  meines  Gei- 
stes ist,  keine  Kopie  der  naturgegebenen  des 
Objekts,  sich  auch  nicht  durch  das  Material  der 
Deu-stellung  beeinflussen  läßt,  so  gibt  es  sehr 
wohl  eine  geistige  Form. 

Dieses  neue  Schlagwort  ist  wie  viele  dieser 
modernen  Kometen,  die  prunkend  und  unnahbar 
an  dem  Himmelsgewölbe  unserer  geistigen  Welt 
herumbummeln,  ein  Begriff,  den  jeder  für  seine 
Übertreibungen  in  Anspruch  nimmt.  Daher 
auch  das  Mißverständnis  zwischen  Architekt 
und  Maler,  die  beide  Recht  und  Unrecht  haben. 
—  Form  finden  heißt  Leben  einfangen.  Darauf 
lief  auch  die  Definition  des  Architekten  hinaus. 
Aber  das,  was  man  unter  Leben  versteht,  das 
trennt  die  Geister.  Der  Baumeister  sieht  darin 
nur  den  zweckmäßigen  Ablauf  des  Geschehens, 
durch  Naturgesetze  geregelt.  —  Die  naturali- 
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stische  Kunst  begnügt  sich  mit  der  Darstellung 
der  äußerlichen  Formen  der  Natur  und  zielt  ab 
auf  Lebensverbreiterung.  (Wird  die  flüchtige 
Erscheinung  des  Objekts  von  einem  geistreichen 
Empiriker  aufgefangen  und  von  ihm  raffiniert 
technisch  wiedergegeben,  so  wird  diese  Kunst 
auch  mit  Impressionismus  bezeichnet.)  —  Die 
idealistische  Kunst  will  nicht  nur  mitteilen,  son- 
dern offenbaren.  Sie  will  die  Basis  des  Lebens 
nicht  nur  verbreitern,  sondern  erheben,  hinauf- 
rücken in  die  höhere  Sphäre  der  Idee.  Sie 
stilisiert  um  zu  idealisieren.  Wie  die  Harmonie 
des  menschUchen  Wesens  auf  Gemüt  und  Geist 
beruht,  so  will  die  Kunst  über  unsere  Sinne  zu 
unserem  Verstand  und  Gefühl  sprechen.  Sie 
will  uns  die  innere  Eorm,  das  wahre  Wesen  der 
Dinge  erleben  lassen,  uns  Ideale  bilden.  In 
diesem  Sinne  geistige  Form  verstanden,  ist  der 


Begriff  wohl  zu  halten  und  trifft  auch  für  die 
Architektur  zu.  Es  ist  die  Baukunst  unserer 
Großstadt  so  verelendet,  weil  nur  nach  dem 
finanziellen  Zweck  oder  eitlen  Protz  des  Bau- 
herrn gebaut  wurde.  Die  Seele  des  Künstlers 
hatte  zu  schweigen,  er  war  ja  nur  die  geistige 
Maschine  des  Baukapitals.  Deshalb  das  dis- 
harmonische Geschrei  unserer  modernen  Ge- 
bäude. Durch  die  geistige  Form  kann  die  Ar- 
chitektur wieder  gesunden,  durch  eine  Form, 
in  der  sich  die  Ideale,  die  sittliche  Persönlich- 
keit des  Künstlers  ausleben  können. 

Der  Expressionist  akzeptiert  diese  Forderung 
der  Form  auch  für  sich.  Sieht  er  den  Terminus 
„geistige  Form"  so  an,  daß  es  ihm  möglich  sei, 
eine  Idee  zu  gestalten,  so  kann  er  das  auch  nur 
so,  daß  er  ein  Werk  schafft,  an  dessen  Objekt 
er  eben   diese  Idee  schon  einmal  erlebt  hat. 
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Und  das  läuft  dann  schließlich  auf  dieselbe  De- 
finition von  der  idealisierenden  Kunst  hinaus, 
die  das  wahre  Wesen  der  Dinge  offenbaren 
will.  —  Versuche,  wie  die  von  Kandinsky,  Ideen 
ganz  abstrakt  durch  Linien  und  Farben  darzu- 
stellen, werden  nur  für  den  Ästhetizisten  inte- 
ressant sein,  aber  nie  zu  einer  großen  Kunst 
führen.  Abstrakte  Malerei  (eigentlich  eine 
contradictio  in  adjecto)  wirkt  ganz  immer  nur 
auf  die  Phantasie  ihres  Schöpfers  und  ist  im 
allgemeinen  wirkungslose  Utopie,  adolf  hauert. 

Berichtigung.  Die  Büste  S.  24  des  vorigen 
Heftes  ist  irrtümlich  als  Bildnis  Melchior 
Lechters  bezeichnet.  Die  Unterschrift  muß  aber 
lauten;  „Büste  Dr.  B."  Die  im  Begleittext  er- 
wähnte Lechter-Büste  ist  im  Museum  zu  Münster, 


Die  Künste  selbst  sowie  ihre  Arten  sind 
untereinander  verwEindt,  sie  haben  eine 
gewisse  Neigung,  sich  zu  vereinigen,  ja  sich 
ineinander  zu  verlieren;  aber  eben  darin  be- 
steht die  PfHcht,  das  Verdienst,  die  Würde  des 
echten  Künstlers,  daß  er  das  Kunstfach,  in  wel- 
chem er  arbeitet,  von  andern  abzusondern,  jede 
Kunst  und  Kunstart  auf  sich  selbst  zu  stellen 
und  sie  aufs  möglichste  zu  isolieren  wisse.  — 
Eines  der  vorzüglichsten  Kennzeichen  des  Ver- 
falles der  Kunst  ist  die  Vermischung  der  ver- 
schiedenen Arten  derselben.  —  Der  echte,  ge- 
setzgebende Künstler  strebt  nach  Kunstwahr- 
heit, der  gesetzlose,  der  einem  blinden  Trieb 
folgt,  nach  Naturwirklichkeit;  durch  jenen  wird 
die  Kunst  zum  höchsten  Gipfel,  durch  diesen 
auf  die  niedrigste  Stufe  gebracht.  ,  .  .    goethe. 
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FIGUREN  VON  ERICH  MAYER  FASSOLD. 


Die  Linie  Mayer  Fassolds  ist  der  Frühling. 
Das  Schwellend-Linde,  das  Aufsprossende, 
das  Knospenhafte  und  der  Schauer  vor  dem 
Wehen  winternachziehender  Stürme. 

Die  Linie  ist  sein  Geheimnis,  seine  Weihe, 
seine  WirkUchkeit.  Aufsteigende  Leiber  ge- 
schwellten Gliederbaues  faßt  sie  zusammen, 
Falten  bändigt  sie,  Bewegungen  dämpft  sie  oder 
hebt  sie  zu  leisem,  süßem  Klang. 

Es  wird  viel  erzählt  von  Mädchenschönheit 
in  den  Figuren.  Es  ist  der  Frühling  I  Der 
Gegensatzreiche,  halb  Kind,  halb  Reife,  der  in 
düsteren  Herbheiten  das  Schöne  wachsen  und 
wachsend  erhoffen  läßt. 

Er  ist  kein  Bildner  männlich  gespannter  Kraft. 
Seine  Bewegungen  sind  zu  melodisch  und  dem 
zarten  Tasten  seiner  bildenden  Hände  will  man 
die  Energie  gestreckter,  tragender,  kämpfender 
Leiber  nicht  glauben.  Sein  Reich  und  sein 
Reichtum  ist  die  weiche  Schönheit. 

Wohin  solche  Kunst  will  und  gehen  wird? 
Ich  weiß  es  nicht.  Ich  bin  kein  Verkünder. 
Und  die  reine  Freude  an  dem  rührend  Zarten, 
was  ist,  genügt. 

Schöne  Kinder  sind  beieinander,  reiche  Lei- 
ber verschmiegen  sich,  geräuschlose  Hände  ver- 
spielen sich  in  stummen  Gebärden,  lautlose 
Falten  legen  sich  um  der  Leiber  märchenstille 
Pracht.  Ein  Märchen  vom  menschlichen  Leib. 
—  Der  Stein,  der  harte,  ungefüge,  rauhe,  muß 


dem  sonnenhaften  Spiel  der  Lichter  dienen. 
Die  kalte  Masse  der  Erden  muß  der  Wärme 
Symbol  werden.  Das  unfreundlich  Stumpfe  des 
Mineralischen  wird  gezwungen  als  ein  schöner 
Grundton  durch  die  Gesänge  von  Frauenschön- 
heit und  Mädchengrazie  zu  klingen. 

Denn  seine  Kunst  ist  Ernst  und  das  Ernste 
ist  das  Große  seiner  Kunst  —  an  einer  schnei- 
dend scharfen  Grenze,  wo  Spiel  und  Wille 
sich  trennen.  —  Denn  seine  Kunst  stammt  vom 
Märchenartigen.  Die  in  einen  engen  Kreis  gläu- 
biger Unbefangenheiten  hinübergespielte  Welt- 
wirklichkeit, Realismus  —  der  ornamentale 
Realismus  des  Märchens.  — 

Solche  Kunde  von  einer  lyrischen  Wesenheit 
der  Leiber,  wie  sie  Mayer  Fassold  gibt,  ist 
diesseitiger  wie  die  Kunst  eines  Lehmbruck. 
Sie  ist  ohne  die  Pein  des  mystisch  Zwanghaften. 
Seine  Herbheit  und  seine  Süße  liegt  innerhalb 
der  Sphäre  des  Naturhaften  —  ungefähr  ver- 
gleichbar antikischen  Formgesinnungen  —  nicht 
des  Gedankenartigen.  (Es  liegt  fern,  einem 
Lehmbruck  gedankenhafte  Wesenheit  nach- 
zureden, es  handelt  sich  um  eine  Polarität  der 
Welten,  um  zweierlei  Wesensgesinnungen.  Hier 
möchte  das  Faktum  festzustellen  sein,  daß  die 
Bahn  dieser  Figuren  von  Hildebrand  her- 
leitet.) Es  ist  ein  diesseitiges  Korrelat  absoluten 
So-Sein-Müssens.  Eine  Wirklichkeit  des  Vitalen. 

Aber  als  solche  letzten  Endes  doch  eine  er- 
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lebt  gewordene  Abspaltung  von  dem  Geiste 
dort,  dort  im  Kreise  Lehmbruck.  Eine  Aus- 
schwingung von  Wellen,  oder  eine  Resonanz 
solcher,  die  an  den  ersten  Ton  erinnern,  den 
ein  großer  Zauberer  anschlug. 

So  verläuft  die  Linie  plastischer  Gestaltung, 
wie  sie  in  diesen  Mädchenfiguren  vor  uns  sich 
aufzeichnet,  als  etwas  scheinbar  mühelos  Her- 
kommendes von  dem  Werke  großer  Führer. 
Und  dann  —  als  ein  gnädiger  persönlicher 
Reichtum  des  Bildners,  der  über  die  zartesten 
Dinge  Unendliches  sagen  darf. 

Das  Geheimnis  ist  sein  ReUefhaftes.  Sein 
völlig  Rundes  ist  noch  von  harter  Unbestimmt- 
heit, ist  noch  zu  sehr  gezwungen  von  einer 
augenblicklichen  Stilmeinung.  Zu  sehr  bestimmt 
von   einer   plastisch   fremden   Gesetzwilligkeit 


tektonischer  Fügungen.  Die  Tugend  großer 
Plastik  aber  ist  Tektonisches  plastisch,  nicht 
Plastisches  tektonisch  zu  bilden.  Die  Sehn- 
sucht zur  Architektur  kann  später  einmal  Pro- 
blem werden;  nun  ist  seine  Schönheit  das 
Flächenhalte.  —  Denn  wie  Arme  sich  schmiegen 
können,  wie  der  Raum  das  weiche  Rund  eines 
Frauenhauptes  umweben,  wie  die  Faltung  das 
Unbestimmbare  eines  Leibes  bestimmbar  be- 
schreiben und  wie  die  stumme  Flutung  von 
Linien  eine  Ganzheit  seelischer  Welten  zu  sagen 
vermag,  das  ist  sein  Reich. 

Gewalt  hat  hier  kein  Recht,  denn  die  Flächen 
dienen  diesmal  nicht  der  Kraft,  sondern  den 
Kraftsuchenden.  Dem  nicht  stark  sein  Wollen- 
den, dem  Spiel,  dem  Flüchtigen.  Sein  Reich 
ist  der  Frühling  der  Leiber.  .  .    hans  kaklinc.er. 
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DAS  VISIONÄRE  IM  KUNSTWERK. 


Vision  bedeutet  Schauung.  Visionär  mutet 
ein  Sinneseindruck  an,  wenn  er  wesentlich 
betont  ist,  nicht  als  eine  der  geläufigen  Wirk- 
lichkeits-Abbilder in  der  sinnUchen  Wahrneh- 
mung, sondern  als  abhängig,  ja  erschaffen  von 
einem  besonders  gestimmten,  erregten  Subjekt. 
Daher  hat  der  Begriff  „Vision"  im  gemeinen 
Sprachgebrauch  den  Wert  „Gesicht",  d.  h.  ent- 
weder Phantasmagorie  oder  ein  In  die  Sinne- 
Fallen  überirdischer  Naturen. 

Beim  Kunstwerk  spricht  man  von  visionärer 
Anschauung,  wenn  die  in  ihm  dargestellte  Welt 
zu  wesentlichen  Teilen  das  Merkmal  subjektiver 
Erschautheit  trägt  im  Gegensatz  zu  der  durch- 
schnittlichen, alltäglichen  Art  und  Weise,  in  der 


unser  Sinnesapparat  die  Außenwelt  widerzu- 
bilden  pflegt.  Subjektiv  ist  diese  Erschautheit; 
doch  keineswegs  willkürlich  oder  ungesetzlich. 
Ganz  im  Gegenteil:  ein  Kunstwerk  wird  um  so 
visionärer  wirken,  je  mehr  es  innere  Gesetzlich- 
keit spüren  läßt;  eine  Gesetzlichkeit,  die  aus 
Geist  und  Sinnen  des  Künstlers  stammt  und 
nicht  etwa  Wort  für  Wort  von  der  äußeren  Welt 
abgelesen  ist.  Ja,  man  kann  sagen,  die  äußere 
Naturerscheinung  hat  nicht  Gesetz  im  künst- 
lerischen Sinne.  Wo  immer  das  Kunstwerk  im 
Aufbau  seiner  Form-  und  Farbenwelt  eine  be- 
stimmte, sinnvolle  Ordnung  erkennen  läßt,  da 
stammt  diese  Ordnung  aus  dem  Geiste  des 
Künstlers.    Natur,  die  sich  auf  eine  bestimmte 
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flache  Ebene,  nämlich  auf  die  geistigen  und 
künstlerischen  Ausdrucksmittel  des  Menschen 
projiziert,  das  ist  das  Kunstwerk.  Je  ent- 
schlossener auf  dieser  Ebene  das  Subjekt  des 
Künstlers  gesetzgeberisch  und  Eigenwelten 
schaffend  auftritt,  desto  höher  ist  der  visionäre 
Gehalt  des  Kunstwerks.  Visionär  in  diesem 
Sinne  ist  Rembrandt  so  gut  wie  Botticelli,  über- 
haupt alle  starke  und  große  Kunst.  Denn  sie 
beruht  auf  einem  positiven  Akt  des  Schauens, 
nämlich  des  Hineinreißens  der  äußeren  Welt  in 
eine  innere,  des  Durchtränkens  der  äußeren 
Welt  mit  einem  menschlichen  Gesetz. 

Es   ist   keineswegs   das   Hauptmerkmal   des 
visionären  Kunstwerks,  daß  es  besonders  ge- 


waltsam und  umformend  mit  der  äußeren  Natur 
umspringt.  Man  muß  sich  hüten,  mit  dem  Be- 
griff des  Visionären  die  Begriffe  des  Phantasti- 
schen, des  Wilden  und  Schwärmenden  allzu 
eng  zu  verbinden.  Wir  gehen  jetzt  durch  eine 
Periode  der  Kunst  und  Dichtung,  in  der  das 
Visionäre  auf  eine  allzu  direkte  und  geradezu 
dilettantische  Weise  gesucht  wird.  Die  ganze 
neue  Dramatik  steht  unter  dem  Irrtum,  unter 
der  falschen  Sucht,  kühnen  Sprunges  über  das 
Wirkliche  hinauszusetzen  und  statt  Leben  nackte, 
dürre  Symbolik  vor  uns  hinzustellen.  Im  Be- 
reich der  Malerei  ist  dasselbe  zu  beobachten: 
ein  durchaus  kurzsichtiges  Vordrängen  des  Sub- 
jekts, äußerste  Gewaltsamkeit  gegenüber  der 
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Natur,  eine  Symbolik,  die  nicht  aus  dem  Leben 
herauswächst,  sondern  selbständig  und  rebus- 
artig neben  das  Leben  oder  gar  an  seine  Stelle 
tritt.  Bei  diesem  Verfahren  geht  das  eigentliche 
Wesen  des  Visionären  rettungslos  verloren. 
Wir  sagten:  das  Visionäre  kommt  zustande  bei 
der  Projektion  des  Sinnenwirklichen  auf  die 
Ebene  der  subjektiv-künstlerischen  Schauung. 
Aber  eben  das  ist  das  Wichtige:  das  Sinne n- 
wirkliche  wird  auf  diese  Ebene  projiziert. 
Das  SinnenwirkUche  ist  ein  durchaus  unent- 
behrlicher Faktor  beim  Zustandekommen  der 
künstlerischen  Vision.  Die  ernste,  sorgsame 
und  kraftvolle  Auseinandersetzung  mit  der 
Wirklichkeit  ist  das  Erste,  worauf  es  ankommt. 


Eine  künstlerische  Vision,  die  diese  Hauptbe- 
dingung nicht  erfüllt,  muß  schließlich  in  Leere 
und  Dürre,  in  flauer  und  flacher  Emstlosigkeit 
enden.  Im  Gebiet  des  Dramas  sind  wir  bis  an 
den  Hals  übersättigt  von  den  nebelhaften,  im 
Zwielicht  schwankenden  Figuren,  die  aus  irgend 
einer  Unweit  stammen  und  keinen  Erdstoff  in 
sich  tragen.  Vermummte,  graue,  weiße  und 
rote  „Herren",  wie  sie  dutzendfach  die  Perso- 
nenverzeichnisse moderner  Dramen  bevölkern, 
lassen  uns  nachgerade  kalt.  Sie  sind  ebenso 
wertlos  wie  jene  angeblich  so  sinnvollen,  er- 
regenden Linienschemata,  in  die  moderne  Maler 
ihre  Darstellungen  spannen,  im  Vertrauen  darauf, 
daß  die  Linie  an  sich  seelisch  erschütternd  wirke. 
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Das  fällt  der  Linie  an  sich  aber  j:;ar  nicht  ein. 
Es  macht  einen  entscheidenden  Unterschied, 
ob  ich  das  Kompositionsschema  einer  byzanti- 
nischen Mosaik  mit  starren,  wohlstiidierlen 
Heilijjengestaltcn  fülle,  oder  mit  oberflächlich 
hingestrichenen  Spargelstauden.  Das  heißt:  das 
Kompositionsschema  wird  nur  dann  bedeutend 
und  erregend,  wenn  es  aus  gewaltigen  und  über- 
wältigten Lebensmassen  hervorwächst. 

Von  dem  visionären  Gehalt  eines  Kunstwerks 
können  wir  nur  dann  sprechen,  wenn  ihm  eine 
ernst  genommene  und  mit  Kraft  erfaßte  Wirk- 
lichkeit zugrunde  liegt.  Außerhalb  dieses  Kmst- 
nehmens  gibt  es  vielleicht  Symbolik,  Phantastik 
und  belanglose  Schwärmerei,  aber  keine  wahre 
künstlerische  Vision.  Die  Natur  steht  vor  uns, 
einerlei  ob  wir  Künstler,  Architekten  oder  Dich- 
ter sind,  als  der  ewige,  herzkräftige  Stoff,  der 
unseren  Schöpfungen  allein  Würde  und  Exi- 
stenz geben  kann.  So  wenig  der  schaffende 
Gottesgeist,  um  die  Ziele  der  Schöpfung  zu  er- 
reichen, des  derben,  spröden  Stoffes,  der  festen, 
eindeutigen  Gestalt  entraten  konnte,  so  wenig 
ist  die  künstlerische  Vision  imstande,  auf  diese 
ewigen  Elemente  zu  verzichten.   Heinrich  ritti  r. 


KARL  ERNST  OSTHAUS  f.  Ende  März 
verschied  in  Meran,  47  Jalire  alt,  der  Be- 
gründer des  Hagener  Folkwang-Museums  Dr. 
K.  E.  Osthaus.  Sein  Dasein  war  der  Kunst  ge- 
weiht; auf  vielen  Gebieten  hat  er  fruchtbare 
Arbeit  getan.  Ein  kluger  Sammler  war  er,  Gut 
beraten,  erkannte  er  frühzeitig  künstlerische 
Kräfte  und  Werke,  denen  die  Anerkennung  der 
Zukunft  bevorstand.  Er  wußte  sie  zu  fördern 
und  zu  gewinnen.  So  gelang  es  ihm,  seine  Vater- 
stadtHagen  zu  einem  Hauptort  des  neuen  Kunst- 
schaffens und  der  Kunstpropaganda  zu  machen. 
Als  Verfechter  des  Qualitätsgedankens  war  er  ein 
begeisterter  Mitarbeiter  des  Deutschen  Werk- 
bundes. Seiner  Arbeitskraft  und  Arbeitsfreu- 
digkeit wurden  bei  dessen  Ausstellungen  um- 
fassende Aufgaben  zuteil.  Unermüdlich  war  er 
darauf  bedacht,  sein  Wissen  zu  mehren,  seine 
Einsichten  zu  vertiefen.  Fünfundvierzigjährig 
errang  er  mit  einer  kunstwissenschaftlichen  Ar- 
beit seinen  Doktor  an  der  Universität  Würzburg; 
er  war  Dr.  h.  c.  der  technischen  Hochschule 
Aachen.  Künstler  und  Kunstfreunde  trauern  um 
einen  Freund  von  seltener  Treue;  ein  Mann  ist 
entschlafen,  der  vielen  ein  Führer  war.  .  .  .  st. 


KARL  SCHENKER:  BILDNIS-AUFNAHME  ALEXANDER  KOCH. 

ZUM  60    GEBURTSTAG  9.  NOVKMBER   I920. 
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KÜR  AXEXANDER  KOCH 


AUS  DEM  INHALT  EINES  EHRENSCHREINES. 


Als  der  Herausgeber  dieser  Hefte,  Alexander 
.  Koch,  im  November  1920  seinen  60.  Ge- 
burtstag beging,  entstand  dieser  Schrein  als  ein 
Behälter  für  die  Zeugnisse  freundschaftlichen 
und  ehrenden  Gedenkens,  die  dem  Jubilar  in 
großer  Anzahl  zugingen.  Unter  den  Gratulanten 
befanden  sich  viele  Künstler,  und  der  Zweck 
dieser  Veröffentlichung  ist  es,  der  Öffentlich- 
keit Anteil  zu  geben  an  dem,  was  der  Schrein 
an  allgemeinen  und  dauernden  Kunstwerten 
enthält.  Natürlich  kann  es  sich  nur  um  einen 
knappen  Ausschnitt  aus  der  Fülle  des  Wertvollen 
hcmdeln ;  der  Schrein  enthält  kaum  eine  Gabe, 
die  nicht  ernstester  Beachtung  wert  wäre. 

Die  niedliche  Pagodenfigur  von  Bildhauer 
Well  Habicht  mag  den  Reigen  eröffnen.  Sie 
ist,  wie  die  Abbildung  zeigt,  asiatischen  Vor- 
bildern sehr  hübsch  nachempfunden,  verrät  aber 
selbständigen  Geist  in  der  weichen,  fließenden 
Formbehandlung,  in  dem  glücklichen,  drei- 
stufigen Gesamtaufbau  und  in  der  durchaus 
geistreichen,  ironischen  Art,  in  der  die  fremden 
Stilelemente  verwertet  sind.  Die  Weißstickerei 
auf  Batist  von  Marianne  Theiner-Pragist  ein 


Meisterstückchen  dieser  Technik,  von  vollen- 
deter Qualität  der  Arbeit  und  außerordentlich 
glücklich  im  Entwurf.  Waltet  hier  die  Form- 
sprache des  vergangenen  Jahrzehnts  vor,  so 
zeigt  der  entzückende,  bestickte  Tüllstern  von 
EmmyZweybrück  -Wien  die  ornamentale  Ge- 
sinnung des  Expressionismus. 

Eine  vollwertige  Probe  moderner  Tierdarstel- 
lung sehen  wir  in  Richard  Seewalds  Ziege, 
eine  prachtvolle  Tiercharakteristik  durch  aus- 
gesprochen heilere,  mutwillige  Linien  bei  glän- 
zender Handhabung  der  Farbe.  Elegant  und 
geistreich,  wie  gewöhnlich,  tritt  Emil  Orlik  in 
seinem  Gedenkblatt  mit  der  Blumenvase  auf. 
Ulrich  Hübner  hat  Vieles  von  dem  eminenten 
Reiz,  der  seine  Hafenbilder  auszeichnet,  in  der 
hier  abgebildeten  Zeichnung  gegeben.  Eine 
schlichte,  zu  Herzen  gehende  Wirklichkeits- 
schilderung aus  der  Kriegszeit  bietet  das  feine, 
vornehme  Blatt  von  Luigi  Kasimir- Wien. 
Daneben  wirkt  sehr  erfrischend  der  trockene 
gutmütige  Humor  in  der  Federzeichnung  Josef 
Wackeries.  Eberz  hat  in  der  iltm  eigenen, 
von  der  Pracht  und  Einfachheit  farbiger  Glas- 
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ienster  herstammenden  Art,  ein  leichtes  idylli- 
sches Motiv  bthandelt,  ausgezeichnet  abge- 
wogen in  dem  schönen  Dreiklang  Blau-Rol- 
Gelb,  der  über  einem  Gewoge  von  grünen  und 
violetten  Tönen  schwebt.  Einen  sommerlichen 
Architektenlraum,  angelehnt  an  die  breit  hin- 
gelagerte und  urwüch>ig  gemütvolle  Erschemung 
englischer  Landsitze,  hat  Heinrich  Straumer- 
ßcrlin  aufs  Papier  geworfen.  Oskar  Slrnad 
kommt  als  Figurinenzeichner  in  seinem  „Teil", 
der  Hodlerischen  Geist  atmet.  Glänzende  Be- 
lege moderner,  rasch  und  fest  zufassender 
ZeichenkuDst  bilden  die  zwei  Corrida- Stiere 
von  Willi  Geiger,  die  die  Wildheit  und  Ge- 
wandtheit dieser  streitbaren  Vierfüßler  sehr 
schön  veranschaulichen.  Eine  sorgsame,  doch 
schon  von  Stilelementen  durchsetzte  Nalurstudie 
zeigt  der  Tiroler  Bauernkopf  von  Egger-Lienz, 
während  Sascha  Schneider  das  Kühle  und 
Erhabene  eines  antik  empfundenen  Frauen- 
kopfes mit  überlegener  Kunst  zum  Ausdruck 
bringt.  In  wenigen,  aber  beredten  Linien  faßt 
Richard  Engelmann  das  Wesentliche  eines 
bildhauerisch  gesehenen  Frauenkörpers  zusam- 
men. Robert  Sterl  bringt  eine  flotte,  im- 
pressionistische Schilderung  aus  dem  slawischen 
Volksleben  von   fast   illustrativer   Zuspitzung. 


Alfred  Lörchers  Glückwunsch  -  Medaille  ist 
eine  vollgültige  Vertreterin  der  hochentwickelten 
Medaillenkunst  der  Gegenwart;  das  launige, 
aus  Pflanzenmotiven  abgeleitete  Zierstück  in 
vergoldetem  Silber  von  Karl  Bert  hold  ist,  von 
seiner  hübschen  Erfindung  abgesehen,  eine  vor- 
zügliche handwerkliche  Arbeit.  Lud  w.  Enders 
huldigt  dem  Rei^  der  Künste  und  dem  reichen 
Verdienst  ihres  Förderers  durch  ein  Blatt  von 
neckisch-übermütiger  Erfindung.  W.  Ferber, 
der  Münchener  Möbelarchitekt,  baut  eine  fest- 
lich geschmückte  Truhe  auf,  F.  A.  Breuhaus 
gar  einen  ganzen,  gemütlich-eleganten  Kamin- 
winkel, recht  dazu  geschaffen,  ein  arbeitsreiches 
Leben  in  ruhigem  Sinnen  zu  überdenken.  Sehr 
hübsch  ist  der  Einfall,  mit  dem  Karl  Pullich 
sein  Blatt  geschmückt  hat,  und  mitten  in  echt 
ungarische  Vorstellungswelt  führt  der  frucht- 
spendende Patriarch  von  Kozma- Budapest. 
Ludwig  Gies,  der  ausgezeichnete  Medailleur, 
bat  eine  entzückende  Plakette  geschaffen,  die 
den  Wahlspruch  des  Jubilars  enthält :  Factis 
non  verbis.  Es  ist  dieses  Wort  zugleich  be- 
ziehungsreich mit  Hmblick  auf  den  Ehren- 
Schrein.  Nicht  mit  Worten  haben  diese  Künstler 
dem  Sechzigjährigen  ihre  Sympathie  bekundet, 
sondern  durch  werthafte,  künstlerische  Taten! 
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TALENT  UND  GENIE. 

VON  UNIVERSITÄTSPROFESSOR  DR.  EMIL  UTITZ,  ROSIOLK. 


In  meinen  eingehenden  Studien  über  das  künst- 
lerische Schaffen  (veröffentlicht  im  zweiten 
Bande  der  „Grundlegung  der  allgemeinen  Kunst- 
wissenschaft" 1920)  mußte  ich  mich  auch  mit 
der  Frage  beschäftigen,  in  welchen  Beziehungen 
Talent  und  Genie  zueinander  stehen.  Seit  dem 
eindrucksvollen  Vortrage,  den  Franz  Bren- 
tano 1892  über  das  Genie  hielt  und  im  gleichen 
Jahre  in  Buchform  herausgab,  hat  sich  die 
Forschung  immer  mehr  der  Ansicht  zugeneigt, 
Talent  und  Genie  nicht  als  gattungsverschieden 
zu  betrachten,  sondern  nur  einen  Gradunter- 
schied anzunehmen.  So  meint  der  berühmte 
Leipziger  Philosoph  Volkelt:  „Nicht  der  Art, 
sondern  nur  dem  Grade  nach  unterscheidet  sich 
das  Schaffen  des  genialen  Künstlers  von  dem 
des  Talentes.  Es  handelt  sich  dabei  immer  nur 
um  Steigerungen  solcher  Seiten,  die  auch  dem 
gewöhnlichen  künstlerischen  Schaffen  wesent- 
lich sind."     Die  typischen  Anschauungen  der 


Gegenwart  spricht  wohl  am  klarsten  Joseph 
Klemens  Kreibig  aus,  der  gleichfalls  Talent 
und  Genie  nur  für  graduell,  nicht  für  essentiell 
unterschieden  hält.  Den  Gradunterschied  er- 
läutert er  dahin,  „daß  den  Talenten  bloß  neue 
Verbindungen  der  Elemente  zu  Teilen  des 
Kunstwerkes  zu  gelingen  pflegen,  während  den 
Produkten  des  Genies  gerade  die  Neuheit  des 
Ganzen  charakteristisch  ist,  ein  Umstand,  der 
auf  Verschiedenheit  der  Gestaltungskraft  der 
Phantasie  beider  zurückweist."  Als  trennendes 
Kennzeichen  soll  ferner  anzusehen  sein,  daß 
beim  Genie  die  sogenannten  unbewußten  Zwi- 
schenprozesse des  Schaffens  eine  vergleichs- 
weise wichtigere  Rolle  spielen,  als  beim  Talent, 
welches  nach  bewährten  zeitgemäßen  Kunst- 
regeln mit  klarer  Beurteilung  der  Zwecke  und 
Mittel  auf  die  Erzielung  des  ästhetischen  Er- 
folges hinarbeitet.  „Beim  Genie  tritt  das  Ange- 
borene, die  Anlage,  mehr  zutage  als  beim  Ta- 
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lent,  das  zum  Erwerb  seiner  Tüchtigkeit  eines 
längeren  Übens  bedarf." 

Zwei  Bedeutungen  schillern  da  vielseitig 
durcheinander:  eine  quantitative  und  eine  qua- 
litative. Genie  liegt  der  ersten  Bedeutung  zu- 
folge in  gerader  Linie  des  Talents,  nur  um  ein 
Stück  weiter.  Bei  direktem  Aufstieg  in  der  Be- 
gabungsrichtung gelangen  wir  vom  Normalmen- 
schen über  das  Talent  zum  Genie.  „Genie"  ist 
somit  ein  Wertmaß.  Ich  muß  die  Bezeichnung 
rechtfertigen  durch  Aufweisen  der  überragenden 
Leistung.  Weil  Goethe  Werke  von  höherer 
Bedeutung  schrieb  als  Lessing,  ist  jener  das 
Genie,  dieser  das  Talent.  Man  hat  aber  — 
ohne  klare  Bewußtheit  der  prinzipiellen  Ver- 
schiedenheit des  Beginnens  —  in  diese  erste 
Bedeutung  auch  qualitative  Unterschiede  ein- 
geschoben, die  sich  am  besten  verstehen  lassen 
als  Begabungs-  oder  Anlagedifferenzen  des 
„genialen"  und  „talentierten"  Menschen.  Dies 
meint  man  mit  der  Feststellung,  letzterer  ar- 
beite gemächlich,  dieser  sprunghaft  und  mit 
anderen  ähnlichen  Feststellungen.  Das  zeigt 
aber  ganz  deutlich,  daß  Talent  und  Genie  nicht 
einfach  in  der  Verlängerung  einer  Geraden  liegen 
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können.  Im  Gegenteil:  reines  Talent  und  reines 
Genie  schließt-n  einander  aus  und  vertragen 
sich  bloß  in  Mischformen.  Diese  Artverschie- 
denheit bedingt  jedoch  durchaus  keine  unüber- 
brückbare Kluft.  Zwischen  einer  Farben-  und 
Tonqualität  bestehen  keine  Übergänge.  Man 
hat  deswegen  mit  Recht  für  die  Gattungsver- 
schiedenheit der  Sinne  das  Merkmal  in  An- 
spruch genommen,  daß  eine  Überführung  der 
einen  Erscheinung  in  die  andere  sachlich  un- 
möglich ist.  Daß  in  diesem  Betracht  von  einer 
Verschiedenheit  des  Talents  zum  Genie  nicht 
die  Rede  sein  kann,  wies  die  moderne  Psycho- 
logie mit  aller  Entschiedenheit  nach  durch  Nam- 
haftmachen all  der  Zwischenstufen,  die  allmäh- 
lich von  der  einen  Gegebenheit  zur  anderen 
leiten.  Denken  wir  aber  an  die  Qualitäten  einer 
Sinnesreihe  I  etwa  an  das  reine  Rot  und  das 
reine  Blau.  Sie  schließen  einander  aus:  das 
Urrot  wäre  durch  einen  Stich  Blau  in  seinem 
Charakter  gefährdet;  aber  ein  Übergang  ist 
möglich  durch  die  Violettöne.  Und  die  Wirk- 
lichkeit spielt  innerhalb  dieser  Skala  mit  An- 
näherungen an  die  Fixtreme,  wobei  ich  die  an- 
deren Determinanten  —  wie  z.  B.  Helligkeit  — 


Talnif  und  Grnic. 


hier  weglasse.  In  diesem  Sinne  scheinen  mir 
Talent  und  Genie  verschieden,  nicht  wie  Farbe 
und  Ton,  sondern  etwa  wie  Blau  und  Rot, 
Schwarz  und  Weiß.  In  ihrer  Reinheit  stellen 
sie  Extreme  dar,  und  die  Wirklichkeit  prägt  die 
Mischformen,  die  sich  bisweilen  den  Extremen 
näliem.  Aber  zur  Erkenntnis  dieser  Misch- 
formen ist  die  Kenntnis  der  Extreme  wichtig. 
Wir  werden  den  tatsächlichen  Verhältnissen 
bloß  gerecht,  wenn  durch  diffcrentielle  Forschung 
Art  und  Weise  dieser  einzelnen  Mischungen 
ersichtlich  wird,  obzwar  wir  natürlich  nicht  der 
absurdenMeinung  huldigen,  die  komplexe  Misch- 
ung sei  einfach  eine  Summation  ihrer  Elemente. 
Wenn  wir  beim  Genialen  frei  steigende  Ein- 
fälle antreffen  und  einer  sehr  weitgehenden 
Mitwirkung  des  „Unbewußten"   (wobei  es  an 


dieser  Stelle  ganz  gleichgültig  ist,  ob  es  sich 
um  Nicht-Bemerktes,  Unterbewußtes  oder  Un- 
bewußtes im  engeren  Sinne  handelt)  begegnen 
und  beim  Talent  dem  systematischen  Fort- 
schreiten bewußter  Arbeit,  fällt  uns  leicht  die 
Analogie  zum  ethischen  Verhalten  des  Menschen 
auf.  Die  einen  handeln  —  sozusagen  —  unbe- 
wußt gut  aus  ihrer  Natur  heraus,  fast  triebartig; 
die  anderen  tun  das  Gute,  weil  sie  es  als  Gutes 
erkennen,  sie  arbeiten  angestrengt  und  ununter- 
brochen an  ihrem  Gutsein.  Der  bloß  seiner 
Natur  Nachgebende  kann  sich  leichter  einmal 
„verhauen"  als  der  letztere.  Aber  für  diesen 
wird  es  Schranken  des  Gutseins  geben,  nämlich 
dort,  wo  das  Wissen  um  das  Gute  ihn  verläßt, 
er  also  verständnislos  gleichsam  Gelegenheiten 
verpaßt,  gut  zu  sein.    Die  Ethik  muß  beide  An- 
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lagen  berücksichtigen;  wenn  sie  —  in  der 
Mehrzahl  der  Fälle  —  den  zweiten  Typus  vor- 
nehmlich in  den  Kreis  ihrer  Betrachtung  zieht 
auf  Kosten,  oder  geradezu  unter  Mißachtung 
des  ersten,  beruht  dies  einerseits  darauf,  daß 
der  Ethiker  als  Forscher  meist  diesem  Typus 
angehört,  und  andererseits  suchte  man  stets 
nach  dem  „Verdienst",  nach  dem  Verhalten, 
das  „Lob"  oder  „Tadel"  verdient.  Es  ist 
besonders  anzuerkennen,  daß  Max  Sc  heier 
in  seinen  verschiedenen  ethischen  Schriften 
sich  mit  allem  Nachdruck  gerade  dieses  natur- 
haften Gutseins  angenommen  hat.  Wir  werden 
ihm  den  Vorzug  einer  gewissen  Genialität  im 
Ethischen  zusprechen,  während  der  andere 
Typus  uns  ethisch  talentiert  erscheint.  Oder 
wählen  wir  ein  Beispiel  aus  der  Schachwelt, 
die  auch  Franz  Brentano  zu  seinen  Unter- 
suchungen über  das  Genie  heranzog.  Der  eine 
errechnet  alles;  jeder  Zug  ist  die  logische  Folge 
aus  den  gegebenen  Voraussetzungen,  soweit 
der  Betreffende  sie  übersieht.  Darum  legt  auch 
das  Talent  meistens  so  viel  Wert  auf  das 
„Können",  es  ist  sein  eigentlicher  Ehrgeiz. 
Der  andere  hat  „Einfälle",  die  den  Gegner 
überraschen  und  sein  korrektes  Spiel  über  den 
Haufen  werfen.  Daß  diese  „Einfälle"  nichts 
Mystisches  sind,  sondern  —  selbst  wenn  sie 
gleich  plötzlichen  Eingebungen  kommen  —  das 
f'rgebnis  der  intensiven  Beschäftigung  mit 
Schachproblemen  und  der  glücklichen  Anlage 
bilden,  bedarf  für  uns  keiner  weiteren  Aus- 
führungen. Aber  wir  können  die  Meinung  nicht 
teilen,  Schachmeister  machten  ihre  genialsten 
Kombinationen  ganz  in  derselben  Art,  wie  jeder 


andere  Spieler.  Ich  glaube  vielmehr,  daß  der 
von  uns  gezeigte  Unterschied  sich  auch  schon 
bei  den  „gewöhnlichen"  Spielern  offenbart. 
Der  eine  spielt  korrekt,  sachgemäß,  der  andere 
verläßt  sich  auf  seine  Einfälle.  Möglicherweise 
verliert  er  darum  häufig  und  spielt  lange  nicht 
so  gut  und  sicher  wie  der  andere;  und  doch 
lebt  ein  bescheidener  genialer  Zug  in  ihm.  Wir 
müssen  uns  deswegen  vor  dem  Glauben  hüten, 
daß  ein  genialer  Einschlag  schon  zu  größeren 
Leistungen  führen  müsse,  als  sie  das  Talent 
fertig  bringe.  Nicht  vom  Wert  der  Leistungen 
sprechen  wir  hier,  sondern  von  menschlichen 
Grundanlagen.  Wohl  dürfen  wir  aber  sagen, 
daß  an  sich  in  der  genialen  Begabung  reichere 
und  weitere  Möglichkeiten  sich  erschließen. 
Sie  ist  unter  günstigen  Umständen  entwicklungs- 
fähiger. Darum  ist  es  auch  nicht  zu  verwundern, 
daß  die  größten  Meisterwerke,  die  staunende 
Verehrung  finden,  eben  Werke  von  Genies 
sind;  denn  ein  bloßes  Talent  kann  nicht  zu 
diesen  Höhen.  Aber  deshalb  ist  doch  nicht 
geniale  Begabung  nur  ein  höheres  Stockwerk, 
gleichsam  dem  Talent  übergebaut.  Sie  ist  ein 
viel  niedrigeres  Stockwerk,  wenn  etwa  die 
elastische  Leichtigkeit  der  Auffassung  und  die 
mühelos  sprudelnde  Fülle  der  Einfälle  sich  mit 
keiner  strengen  Selbstbesinnung,  keiner 
inneren  Disziphn  usw.  paaren,  ja  geradezu  zur 
Flüchtigkeit  verlocken,  zu  einemSich-zerspIittern 
und  Sich-vergeuden.  Das  Volk  hat  ganz  recht, 
wenn  es  von  „verkommenen  Genies"  spricht, 
während  das  Talent  dieser  Gefahr  weit  weniger 
ausgesetzt  ist.  Ziehen  wir  die  Anwendung  auf 
den  Künstler:  beim  Genialen  und  beim  Talen- 
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tierten  scheinen  verschiedene  Momente  der 
künstlerischen  Anlage  verschieden  betont ;  beim 
Genialen  steht  im  Vordergrund  der  gesamte 
Lebensprozeß,  der  schon  im  Aufnehmen  das 
Erlebte  für  seine  Zvk'ecke  umformt,  wodurch 
die  Gestaltung  —  oder  wenigstens  das  Wich- 
tigste an  ihr  —  offenbar  mühelos  wird,  frei, 
zur  glücklichen  Eingebung  einer  begnadeten 
Stunde.  Beim  Talent  liegt  die  Hauptstärke  im 
wachen,  kritischen  Auge.  Dem  Genie  droht 
die  Gefahr  des  nur  Skizzenhaften,  dem  Talent 
die  des  Verquälten,  Überarbeiteten,  durch  seine 
steife  Korrektheit  Langweiligen.  Das  Genie 
trägt  seine  Form  in  hohem  Maße  in  sich;  denn 


AQUARELL  >WILHELM  TELLc 

es  erlebt  alles  schon  in  und  durch  diese  Form. 
Das  Talent  bringt  mehr  oder  weniger  die  Form 
an  die  Sachen  heran.  Wir  wollen  aber  diese 
Gedanken  nicht  weiter  ausspinnen,  denn  das 
Prinzip  scheint  geklärt;  und  unsere  Formel  ge- 
staltet seine  Abwandlung  nach  verschiedensten 
Dimensionen  hin.  Wir  bescheiden  uns  —  ab- 
schließend —  damit,  die  Nutzanwendung  auf 
die  Gegenwart  zu  ziehen. 

Der  Naturalismus  in  seinen  mannigfachen 
Spielarten  begünstigt  das  Talent;  er  weist  ihm 
Aufgaben  zu  und  stellt  an  hoch  entwickelte 
Technik  große  Ansprüche.  Der  Expressionismus 
—  in  seinem  Streben  nach  dem  Unbedingten 
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und  schlechthin  Gültigen  —  braucht  und  will 
das  Genie.  Die  tüchtige  Begabung  allein  kann 
es  nicht  schaffen  und  wo  das  Genie  fehlt,  bläht 
sich  posierende  Hilflosigkeit  oder  überschlägt 
sich  Originalitätssucht,  die  alte  Rezepte  bis  zur 
Unkenntlichkeit  umzumodeln  trachtet.  Aber 
zwischen  Genie  und  Unfähigkeit  dehnt  sich  ein 
weites  Feld.  Bleibt  dieses  unbeackert,  weil 
jeder  dem  Genialen  nachjagt,  wird  die  Ernte 
mager.  Auch  die  Wissenschaft  vermag  nur  zu 
leben,  wenn  sie  neben  dem  kühnen  Bahnbrecher 
und  Neufinder  über  eine  Schar  wohl  ausgebil- 
deter, geschulter  und  begabter,  fleißiger  Arbeiter 
verfügt.     Fielen   sie    aus,   bliebe   eine  UnzcJil 
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dringender  und  wichtiger  Aufgaben  unerledigt. 
Sie  schaffen  erst  das  Niveau  und  die  Tradition, 
sie  geben  Halt  und  Sicherheit.  Und  das  ist 
Grundbedingung  künstlerischer  Kultur.  Sie 
hat  sich  nicht  einseitig  für  das  Genie  zu  ent- 
scheiden, um  das  Talent  zu  erdrosseln,  und 
ebenso  wenig  die  mittelmäßige  Kraft  auf  Kosten 
des  Genies  zu  pflegen.  Zu  ihrer  Gesundheit 
gehört  die  unerläßliche,  fruchtbare  Wechsel- 
wirkung von  Genie  und  Talent.  Diese  nüchterne 
Erkenntnis  behütet  das  Genie  vor  schranken- 
loser Überheblichkeit  und  verleiht  dem  Talent 
das  frohe  Selbstbewußtsein  vom  Werte  seines 
Schaffens,  gerade  wenn  es  seine  Grenzen  kennt. 


^«A5    euUMEN    UNS  KEN    KARTEN    »fNR/ 
^IMD     KÖNNTE     UN«»Äe/^    UEßEMA 


nailiHiliiMuik.^ 


LUDWIG  ENDERS— OFFENBACH. 


FARDIGK  TUsCHZEICHNUNG« 


Das  Talent  bricht  sich  immer  Bahn  I  Eins 
jener  grausamen  Märchen,  die  der  Mensch- 
heit seit  Jahrhunderten  eingeimpft  werden  und 
deshalb  unausrottbar  sind:  Armut  und  Hinder- 
nisse sind  keine  Hemmungen  für  den  Künstler; 
je  größer  der  Widerstand  und  die  Schwierig- 
keiten sind,  mit  denen  der  Künstler  auf  seinem 
Leidenswege  zu  kämpfen  hat,  desto  schöner  ent- 
faltet sich  sein  Talent  I  Hunger  und  Not  sind  die 
Nahrung,  die  das  heilige  Feuer  in  ihm  schüren! 
Wozu  braucht  er  Geld,  seine  Ideale  genügen  ihm 
und  zaubern  ihm  schönere  Welten  vor,  als  irgend 
ein  Sterblicher  sie  erwerben  kann.  —  So  denken 
sich  die  heben  Leute  den  Weg,  den  ein  armer 


Künstler  zurücklegen  muß.  Ein  wunderschönes 
Leben,  nur  schade,  daß  es  ein  Märchen  ist. 
Warnen  möchte  ich  jeden  jungen  Menschen,  und 
wäre  er  das  größte  Talent,  arm,  ohne  Mittel, 
sich  der  Kunst  zu  widmen.  Körperlich  und  see- 
lisch geht  er  zugrunde.  —  Wieviel  große  Talente 
sanken  dcihin  im  heroischen  Kampfe  gegen  den 
Hunger  I  Nach  unmenschlichen  Entbehrungen, 
die  sie  mit  wahnsinniger  Energie  Jahrzehnte  lang 
für  ihre  heilige  Kunst  ausgehalten  haben,  wurden 
sie  vernichtet,  weil  sie  mittellos,  eirm,  keine 
Mäzene  fanden,  der  Staat  grundsätzlich  nichts 
für  sie  tat,  und  ihre  Kunst  ihnen  nicht  so  viel 
brachte,  um  leben  zu  können lesser  uri. 
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DIE  KUNST  -  EIN  SPIEL. 


Die  neuere  Ästhetik  hat  wieder  mehr  als 
bisher  den  Spiel charakter  der  Kunst  in 
den  Vordergrund  gestellt.  Ein  Spiel  ist  die 
Kunst;  nicht  nur,  insofern  sie  keine  materiellen 
Dienste  tut  und  bloß  Freude  wirken  will,  son- 
dern auch  insofern  sie  historisch  und  psycho- 
logisch den  ewigen  Spieltrieb  des  Menschen 
zur  Wurzel  hat.  Mancher  mag  von  hier  aus 
schon  darüber  nachgedacht  haben,  wie  sich 
denn  mit  einer  Sache,  die  Spiel  sein  soll,  so  viel 
ernstes,  verzweifeltes  Ringen,  so  viel  Leiden 
und  Sterben  verbinden  könne.  Ein  Blick  auf 
einen  sommerUchen  Spielplatz  gibt  die  sehr  an- 
schauliche Lösung;  auch  ein  Spiel  kann  nur  ge- 
trieben werden,  wenn  die  Beteiligten  es  sehr 
ernst  nehmen.  Spiel  und  Ernst  schlielien  ein- 
ander keineswegs  aus.  Kinder  spielen  mit 
schwerem  Ernst,  denn  jedes  Spiel  stellt  Ziele, 
und  Ziele  können  nur  mit  vollem  Einsatz  von 
Wollen  und  Kraft  erreicht  werden.  Dasselbe 
gilt  auf  denkerisch-philosophischem  Gebiet.  Es 
gibt  auch  Philosophen,  alte  sowohl  wie  neue, 
die  im  ganzen  großen  Weltverlauf  ein  göttliches 
Spiel  sehen,  in  der  wir  alle  als  Mitspieler  ein- 
gereiht sind.  Neuerdings  hat  sich  besonders 
der  Dadaismus  diese  Auffassung  zu  eigen  ge- 
macht und  leitet  aus  ihr  die  Berechtigung  ab. 


die  Welt,  die  Kunst,  die  Leiden  und  Verzweif- 
lungen der  Denker,  die  Werlbegriffe,  die  Be- 
griffe von  Sitte  und  Brauch  nicht  ernst  zu  neh- 
men. Er  glaubt  einer  tiefen  religiös-philoso- 
phischen Wahrheit  gerecht  zu  werden,  indem 
er  mit  all  diesen  Dingen  ein  bald  erheiterndes, 
bald  abstoßendes  und  läppisches  Spiel  treibt. 
Aber  gerade  gegen  das  Spielwesen  der  Welt 
begeht  er  damit  eine  schwere  Sünde :  Es  gibt 
für  jedes  Spiel  Regeln  und  Gesetze  und  gerade 
Spiel  ist  nicht  möglich,  wenn  diese  Gesetze  nicht 
eingehalten  werden.  Spiel,  das  nicht  ernst  ge- 
nommen wird,  ernst  bis  zu  Opfern,  ja  bis  zu 
Leiden  und  Tod,  ist  läppischer  Unsinn.  Auch 
als  Mitspielende  im  Weltverlauf  müssen  wir 
nicht  nur  das  Spiel  im  ganzen,  sondern  auch 
unsre  besondere  Rolle  darin  ernst  nehmen. 
Sonst  haben  wir  keinen  Anspruch  auf  das  Mit- 
tun. Nur  in  den  Stunden  des  Aufschwungs  ist  es 
dem  Menschen  erlaubt,  ein  Lächeln  über  Mühen 
und  Ängste  des  leidenschaftlichen  Alltags  zu 
tragen.  Aber  dieses  Lächeln,  das  zugleich  gren- 
zenloses Vertrauen  auf  die  große  gütige  Welt- 
vemunft  in  sich  schließt,  verträgt  sich  mit  jenem 
Emstnehmen  sehr  gut.  Es  ist  das  Lächeln  des 
Sonntags,  das  den  Druck  der  Arbeitstage  ab- 
schließt aber  auch  voraussetzt.  .  .   willy  fr/vnk. 
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REINHOLD  EWALD. 
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»Denn  wahrhaftig  steckt  die  Kunst  in  der  Natur 
Wer  sie  heraus  kann  reißen,  der  hat  sie.«  Dürer. 

Wenn  ich  es  unternehme,  die  Kunst  Rein- 
hold Ewalds  zu  deuten,  obwohl  mir  der 
Versuch,  für  seinen  so  eminent  bildnerischen 
Stil  eine  Wortdeutung  zu  finden,  fast  als  Ver- 
messenheit erscheint,  so  geschieht  es  aus  Liebe 
zu  dieser  Kunst  und  aus  der  Überzeugung,  daß 
in  dem  Gesamtbilde  der  so  vielfältig  verzweigten 
künstlerischen  Strebungen  der  Gegenwcirt  ohne 
die  Kenntnis  seines  Schaffens  eine  Lücke  klaffen 
würde  und,  daß  die  zeitgenössische  Malerei  ge- 
zwungen sein  wird,  sich  mit  seinen  Problemen 
irgendwie  auseinanderzusetzen.  —  Ewalds 
Kunst  ist  ein  Kind  unserer  Zeit  und  als  solches 
der  übrigen  zeitgenössischen  Malerei  aufs  innig- 
ste verschwistert  durch  die  prinzipielle  Abkehr 
vom  Naturahsmus,  die  Sehnsucht  nach  Verstär- 
kung und  Vertiefung  des  Ausdrucks,  den  Drang 


zum  großen  Thema.  Seine  formalen  Mittel  aber 
sind  so  persönlich  und  so  andersgeartet  als  die 
nachgerade  gewohnten,  vielfach  schematisierten 
und  zum  „Schulgut"  gewordenen  des  „Expres- 
sionismus", daß  seine  Kunst  immer  wieder 
Verständnislosigkeit  und  Mißdeutungen  ausge- 
setzt ist.  Zweck  und  Ziel  meiner  Darlegungen 
soll  es  sein,  die  innere  Notwendigkeit  seines 
eminent  subjektiven  Stils  aus  seinem  beson- 
deren Verhältnis  zum  Inhalt  künstlerischen 
Schaffens  zu  begreifen. 

Über  Ewalds  Werdegang  sei  nur  das  Not- 
wendigste gesagt.  Er  wurde  1890  in  Hanau  ge- 
boren. Die  erste  handwerkÜche  Ausbildung  er- 
hielt er  1905  —  06  als  Dekorationsmalerlehrling 
in  seiner  Vaterstadt.  Ein  einjähriger  Unterricht 
an  der  Hanauer  Zeichenakademie  schloß  sich  an ; 
von  1907 — 1911  war  er  Schüler  der  Berliner 
Kunstgewerbeschule.     Seit   1911    steht   er  auf 
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eigenen  Füßen.  Der  Solidität  elementarer  hand- 
werklicher Schulung  verdankt  er  zweifellos  viel. 
Auf  die  Gefahr  hin,  als  pedantisch  und  gänzlich 
veraltet  zu  erscheinen,  wage  ich,  das  ausdrück- 
lich zu  betonen.  —  Die  künstlerischen  Anreg- 
ungen aber,  die  er  fand,  lagen  weit  ab  vom 
Schulbetrieb.  Die  Tschudisammlung  der  Natio- 
nalgalerie, die  Ausstellungen  französischerKunst 
bei  Cassirer  gaben  ihm  die  stärksten  Impulse. 
Die  tiefsten  Eindrücke  dieser  Jahre  gingen  aus 
von  Cezanne,  van  Gogh,  Matisse.  Kein 
Wunder  also,  daß  sich  die  Bilder  der  ersten 
Jahre  freien  künstlerischen  Schaffens  (1911  — 
1913)  hauptsächlich  als  Dokumente  der  Aus- 
einandersetzung mit  dem  Problem  Cezanne 
zu  erkennen  geben.  — 

Eine  neue  Phase  beginnt  mit  dem  Jahre  1913. 
Ein  längerer  Aufenthalt  in  Italien  schenkt  ihm 
das  Erlebnis  früher  italienischer  Kunst,  vor 
allem  der  Giottos  und  seines  Kreises  und 
Pieros  della  Francesca.  Wie  eine  Offen- 
barung haben  die  seelische  Energie  und  die 
Großartigkeit  des  formalen  Baus  dieser  Kunst, 
die  Reinheit  ihrer  formalen  Mittel,  der  Rhyth- 
mus ihrer  Flächenteilung,  die  Größe  ihrer  Ge- 


-■»ER  REITER  <-  192U. 

sten  auf  ihn  gewirkt  und  Quellen  des  eigenen 
Gestaltungsvermögens  zum  Strömen  gebracht, 
die  bis  dahin  den  Weg  zur  Oberfläche  nicht 
gefunden  hatten.  Die  Bilder,  die  in  Italien  und 
etwa  bis  zum  Beginn  des  Krieges  entstehen, 
zeigen  den  fundamentalen  Wandel  in  der  künst- 
lerischen Auffassung  oder  wohl  richtiger  den 
Durchbruch  des  persönlichen  Stils  deutlich.  An 
Stelle  der  früheren  differenzierten  und  zarten, 
ganz  malerischen  Gestaltung,  die  sich  Cezanne- 
scher  Mittel  —  allerdings  in  persönlicher  Ver- 
arbeitung —  bedient  hatte,  tritt  nun  eine  be- 
wußte Steigerung  des  Natureindrucks,  die  in 
Landschaften  zu  einer  Art  von  Heroisierung 
(Abb.  S.  167),  in  figürlichen  Bildern  gelegent- 
lich schon  zu  persönlichem,  starkem,  merk- 
würdig packendem  Ausdruck  gelangt.  Ein  in 
dieser  Zeit  entstandenes  großes  Bild,  das  einen 
Reigen  tanzender  Mädchen  darstellt,  steht  wie 
eine  erste  ganz  persönliche  programmatische 
Forderung  am  Anfang  selbständigen  Schaffens. 
Durch  die  Gespanntheit  der  Gesten,  das  Inbe- 
ziehung-  oder  Ingegensatzsetzen  von  Posen,  die 
einzeln  herausgenommen  starr,  wie  erfroren 
erscheinen,  durch  Pressung,  Lösung,  Knickung 
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der  Umrißlinien,  durch  die  zuckende,  ungebär- 
dige Aufteilung  der  Bildfläche,  ist  mit  sehr  reinen 
künstlerischen  Mitteln  ein  absolut  zwingender 
und  hinreißender  Eindruck  ausgelassener,  ver- 
schlungener, sich  lösender,  ewiger  Bewegung 
erreicht.  Doch  —  und  das  ist  für  die  Weiter- 
entwickelung wichtig,  weil  es  im  fundamentalen 
Gegensatz  zum  heutigen  Stil  steht  —  noch  be- 
steht bei  aller  Abstraktion  in  den  bildneri- 
schen Mitteln  eine  deutliche  Abhängigkeit 
vom  Natureindruck ;  noch  beruht  das  Mittel 
formaler  Gestaltung  im  Grunde  nur  in  einer 
Auswahl  wirksamer  Formen,  im  Weglassen  von 
Unwesenthchem,  im  Vereinfachen,  Verstärken, 
Übertreiben,  kurz:  in  einer  Disziplinierung  der 
Bildeinteilung;  noch  ist  seine  Gestaltung  an 
die  Fläche  gebunden 


»MODELLE  IM  ATELIER«  l'J2ü. 

Die  reichen  Entwickelungsmöghchkeiten,  die 
die  Bilder  dieses  Jahres  zeigen,  schneidet  der 
Krieg  zunächst  ab.  Ewald  hat  ihn  anfangs  als 
Kriegsmaler  beim  Stabe  eines  Generalkomman- 
dos in  künstlerischer  Fron,  später  und  bis  zum 
bitteren  Ende  als  Soldat  bei  einer  Fuhrpark- 
kolonne mitgemacht.  Seitdem  hat  sich  sein 
Schciffen  in  einer  konsequent  ansteigenden  Linie 
fortentwickelt,  in  einer  Linie  von  so  rapidem 
und  steilem  Anstieg,  daß  das  Resultat  heute 
geradezu  wie  eine  Umkehrung  des  künstlerischen 
WoUens  vor  dem  Kriege  erscheinen  könnte.  — 

Auf  eine  Deutung  seines  jetzigen  Schaffens 
kommt  es  mir  an.  — 

Ein  vergleichender  Blick  auf  zwei  Bilder,  von 
denen  das  eine,  das  „Italienische  Kastell" 
(Abb.  S.  167)  am  Anfang,  das  andere,   „Der 
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Wartesaal"  (Abb.  S.  171)  fast  am  Ende  der 
bisherigen  Entwicklung  steht,  schafft  sofort 
Klarheit.  In  der  italienischen  Landschaft  sehen 
wir  die  Wiedergabe  eines  Naturvorbildes,  das 
durch  die  Disziplinierung  der  Fläche,  Wahl  des 
Ausschnitts,  Auswahl  der  künstlerisch  wirk- 
samen Bestandteile,  durch  Vereinfachung  und 
Charakterisierung  der  Konturen,  durch  Klärung, 
Festigung  und  Vereinfachung  der  körperlichen 
Bestandteile  zu  einfachen  „kubischen"  Gebil- 
den, vor  allem  aber  durch  die  Steigerung  der 
Farbe  monumentaUsiert,  heroisiert  wird.  Das 
Ergebnis  ist  eine  fast  klassische  Schönheit  und 
ungeheure  Klarheit,  ja  Harmonie.  Und  nun  das 
Bild  von  1920,  der  Wartesaal  —  welch  ein 
Unterschied  I  Dort  die  schön  disziplinierte 
Fläche,  hier  ein  bizarr  verschobener  Hohl- 
raum, ein  saugender  Schlund;  dort  Ruhe,  Ge- 
haltenheit, Größe,  Schönheit  im  „klassischen" 
Sinn,  hier  Erregung,  Gespanntheit,  Bewegung 
und  Ausdruck  im  Sinne  jener  künstlerischen 
Ausdrucksform,  die  heute  vielfach  historisch 
nicht  ganz  einwandfrei  als  „gotisch"  bezeichnet 
wird.  Denn :  so  fundamental  auch  an  sich  schon 
der  Unterschied  von  flächenhafter,  im  hohen 
Sinne  des  Wortes  „dekorativer"  und  räum- 
licher Gestaltung  ist,  bezeichnender  und  grund- 
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sätzlicher  ist  doch  ein  anderer,  absolut  wesent- 
licher Unterschied ;  Dort  war  die  flächige  Diszipli- 
nierung formaler  Selbstzweck,  hier  die  räumliche 
Gestaltung  formales  Mittel  zum  Zweck  psychi- 
scher Wirkung,  Träger  des  Ausdrucks.  Es 
ist  ein  Weg  vergleichbar  dem  von  der  klassi- 
schen, heroischen,  kühlen  Landschaftskunst 
Jos.  Anton  Kochs  zur  seelisch  erregten,  aus- 
drucksstcirken  Malerei  der  Romantiker,  oder 
bequem  und  mit  Schlagworten  ausgedrückt : 
der  Weg  von  einem  allerdings  formal  gefestigten 
„Impressionismus"  zum  „Expressionis- 
mus". Deim  nun  handelt  es  sich  nicht  mehr 
wie  bei  dem  Römischen  Kastell  um  die  Wieder- 
gabe der  Natur,  in  diesem  Falle  also  des  Warte- 
saals von  Xburg,  sondern  um  bildkünstlerische 
Gestaltung  eines  seelischen  Erlebnisses,  des 
entsetzlichen  Eindrucks  von  Öde,  Verlassen- 
heit, Leere,  Trostlosigkeit  einer  im  Wartesaal 
verbrachten  Nacht. 

Aber,  und  damit  komme  ich  zur  Deutung  der 
eigentlichen,  persönlichsten  künstlerischen  Art 
Ewalds :  Nicht  dies  psychische  Erlebnis  ist  der 
Ausgangspunkt,  keine  literarische  Absicht  steht 
am  Anfang,  sondern  der  erste  anregende  Faktor 
zur  bildkünstlerischen  Gestaltung  ist  hier  wie 
immer  ein  Augenerlebnis,  ein  reiner  „ N e t z- 
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hauteindruck".  Das  Verhältnis  zur  Natur 
aber  ist  ein  völlig  anderes  als  zuvor.  Die  Ab- 
hängigkeit vom  Naturvorbild  hat  aufgehört. 
Es  handelt  sich  nicht  mehr  um  das  „Sehen  eines 
Stückes  Natur  durch  ein  Temperament",  nicht 
um  das  Gewinnen  einer  Form  durch  Stilisierung 
dekorativer  oder  omamentaler  Art,  sondern : 
Das  Naturvorbild  —  also  etwa  der  nächtliche 
Wartesaal  —  hat  nur  noch  den  Wert  eines  den 
Gestaltungstrieb  des  Künstlers  anregenden, 
Spannungen  auslösenden  Faktors.  Solche  Na- 
turvorbilder aber  werden  nicht  aufgesucht  oder 
ausgesucht  und  dann  bewußt,  schematisch  um- 
gestaltet, wie  es  etwa  der  Omamentzeichner 
mit  einem  Epheublatt  macht,  sondern :  Gewisse 
zufällige  Konstellationen  in  der  Natur,  meist 
solche  von  besonders  ausdrucksvoller,  erregen- 
der Gegensätzlichkeit  —  etwa  saugender  Hohl- 
räume und  vorstoßender  entgegenprallender 
Vollräume  oder  sonderbarer  Knickungen,  Ver- 
schiebungen —  fast  immer  aber  solche,  die  durch 
die  Energie  ihrer  Gegensätze  ruhelos,  ewig  be- 
wegt wirken,  deren  Wesen  man  „motorisch" 
nennen  könnte,  solche  formalen  Ereignisse  in 
der  Natur  überfallen  den  Künstler  gewisser- 
maßen, reißen  ihn  mit  in  ihre  Aktion,  zwingen 
ihn  zur  Gestaltung  dieses  formalen  Geschehens. 
Aus  einer  solchen  gebieterischen  Anregung  nun 
werden  die  eigentlich  wirksamen  Stücke  von 
Formen,  Farben,  Helldunkelwirkungen,  Raum- 
wirkungen, d.  h.  Stücke  von  spezifisch  bildkünst- 
lerischer Ausdruckskraft  „herausgerissen". 
Diese  formalen  Gebilde,  diese  Bildkeime  so- 
zusagen aber  erfahren  eine  formale  Umgestaltung 
durch  die  seelische  Erregung  des  Malers,  die 
durch  die  Naturanregung  hervorgerufen  ist,  und 
durch  die  sie  nun  zu  absolut  neuen  Gesamtge- 
bilden von  höherer  künstlerischer  Form  zusam- 
mengeschlossen werden.  Sie  geben  sich,  ge- 
trennt betrachtet,  als  selbständige  und  positive 
Behauptungenspezifischbildkünstlerischen  Cha- 
rakters zu  erkennen,  die  sich  in  ihrer  Endform 
dem  Naturobjekt  bewußt  entgegenstellen,  durch 
die  das  Naturerlebrris  symbolisiert  wird.  Der 
stete  Zusammenhang  mit  der  Natur  aber  bewahrt 
Ewalds  Kunst  vor  der  ewigen  —  auch  der 
heutigen  — ■  großen  Gefahr  der  deutschen 
Malerei,  von  der  Literatur  unterjocht  zu  werden, 
d.  h.  in  dem  vergeblichen  Trachten,  ihr  eigent- 
lich wesensfremde  Aufgaben  zu  bewältigen, 
die  Kraft  zu  verzetteln  und  die  künstlerische 
Haltung  zu  verlieren. 

Auch  vor  anderen  Irrwegen,  den  Spielereien 
mit  abstrakten  Formen,  die  sich  in  dem  Moment, 
in  dem  sie  die  höchste  Freiheit  und  Reinheit  zu 
erreichen  scheinen,  in  der  Tat  zum  kunst- 
gewerblichen Erzeugnis,  zurTapete  degradieren, 


vor  der  Maskierung  der  Blöße  mit  exotischen 
oder  archäischen  Formen  bewahrt  ihn  die  Her- 
kunft seiner  Gebilde  aus  dem  Naturerlebnis. 

Dagegen  ist  seine  Kunst  in  Wahrheit  musi- 
kalisch. Nicht  in  jenem  vagen  Sinn,  in  dem 
oft  Bilder  von  verschwommener  formaler 
Haltung  und  malerisch  zarter,  verhauchender  Ge- 
staltung als  musikalisch  bezeichnet  werden  — 
womit  man  weniger  solchen  Bildern  als  der 
Musik  Unrecht  tut  —  sondern  in  dem  tieferen 
Sinn,  als  Ewalds  Bilder  gebaut  sind  wie  Fugen; 
Fugen  aus  Gebilden,  die  sich  ballen,  abstoßen, 
zu  Konsonanzen  zusammenfließen  ,  in  Dissonan- 
zen auseinanderprallen,  die  sich  begleiten,  durch- 
kreuzen, pressen  und  lösen,  kurz,  die  sich  im 
Räume  bewegen  wie  Töne  in  der  Zeit. 

Daß  es  fast  ausschHeßlich  die  bewegte  Na- 
tu r  ist,  die  demKünstler  die  anregendenBestand- 
teile  darbietet,  erscheint  fast  selbstverständlich. 
Denn  nur  solche  erscheinen  befähigt  —  im  Ge- 
gensatz zur  „nature  morte"  — ,  sich  in  der 
Fantasie  des  Malers  zu  Gebilden  umzugestalten 
oder  zu  steigern,  die  imstande  sind,  die  forma- 
len Spannungen  auszudrücken ,  die  einerseits 
rein  bildkünstlerisch  gewollt  sind,  die  vor  allem 
aber  die  Möglichkeit  „expressiver"  Wirkung 
in  sich  tragen.  —  Bei  dem  geschilderten  Ver- 
hältnis zum  Naturvorbild  ist  es  nur  natürlich, 
daß  der  außerordentUchen  Vielheit  und  Vielfältig- 
keit der  Erlebnisse  eine  ähnliche  Vielheit  for- 
maler Gestaltungen  und  zugleich  eine  außerge- 
wöhnliche Spannweite  und  Verschiedenartigkeit 
künstlerischer  Ausdrucksmöglichkeiten  ent- 
spricht. So  findet  nicht  nur  die  erstaunliche 
Variabilität  der  formalen  Mittel,  sondern  auch 
die  starke  Produktivität  ihre  natürliche  Erklä- 
rung und  innere  Notwendigkeit.  Was  aber  bei 
aller,  als  notwendig  erkannten  VariabiUtät  der 
formalen  Mittel,  doch  alle  Werke  Ewalds  auf 
einen  gemeinsamen  Nenner  bildkünstlerischer 
Gestaltung  bringt,  ihnen  den  eigentlich  persön- 
lichen Stil  verleiht,  ist  die  Reinheit  der 
formalen  Gebilde,  deren  er  sich  bedient. 
Rein  theoretisch  hat  er  das  immer  wieder  aus- 
gesprochene Ideal,  formale  Gebilde  zu  gestal- 
ten, die,  befreit  von  allem  Zufälligen,  sich  als 
„reine"  oder  „absolute"  „kubische"  Gebilde, 
als  reine  „Hell-Dunkel"-,  reine  „Färb"-,  reine 
„Formgebilde"  darstellen.  Der  Erfolg  der  Po- 
stulierung dieses  Ideals  ist  neben  einer  unge- 
wöhnhchen  Eindeutigkeit,  Klarheit,  Reinlichkeit 
die  eminent  starke,  rein  der  Form  entspringende, 
rein  bildkünstlerische  Ausdruckskraft  und 
Wirkung  seiner  Bilder,  ihre  erstaunhche  Un- 
kompliziertheit,  ihre  Drastik,  ja  gelegenthche 
Derbheit  oder  Kälte,  das  absolute  Fehlen  jeg- 
licher Unklcu-heit  und  Verschwommenheit,  Diese 
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bewußte  Klärung  der  formalen  Mittel  in  Ver- 
einigung mit  einem  gerade  in  letzter  Zeit  hervor- 
getretenen Interesse  an  stark  räumlich  wirken- 
den Gebilden  nähert  Kwalds  Kunst  gelegenthch 
Slrebungen,  wie  sie  von  den  „\  alori  Plastici" 
propagiert  werden.  Doch  hat  sie  nie  jenen  Beige- 
schmack von  Reißzeug  und  Lineal.von  Glieder- 
puppe und  Maschine,  nie  dies  Mechanische,  be- 
wußt und  kühl  Konstruierte.  Dazu  ist  sie  bei  aller 
Haltung  innerlich  viel  zu  leidenschaftlich  u.  erregt. 

Daß  aber  Ewalds  Kunst  sich  um  eben  den 
Schritt,  der  sie  von  der  übrigen  deutschen  Pro- 
duktion, soweit  sie  mir  bekannt  ist,  entfernt, 
der  zeitgenössischen  französischen  Malerei 
näliert,  konnte,  wer  Augen  dazu  hat,  auf  der 
vorjährigen  Darmstädter  Expressionisten-Aus- 
stellung sehen.  Die  Erklärung  hierfür  ist,  da 
es  sich  nicht  um  eine  äußerliche,  in  den  tech- 
nischen Mitteln  zutagetretende  und  erkennbare 
sliUstische  Beziehung,  sondern  um  eine  tiefere, 
den  seelischen  Grundlagen  des  Schaffens  ent- 
springende Verwandtschaft  handelt,  nicht  ganz 
leicht  zu  formulieren.  Der  Grund  liegt  wohl 
darin,  daß  beim  Deutschen  fast  immer  eine 
dichterische  Absicht  oder  Eingebung  am  Anfang 
steht,  zu  deren  Gestaltung  er  sich  als  Maler 
oder  Bildhauer  bildkünstlerischerMittel  bedient, 
während  beim  Franzosen  der  Trieb  oder  Zwang 
zu  bildnerischem  Gestallen  dominierend  ist  und 
die  dieser  Schatfensnotwendigkeit  entspringen- 
denformalenGebilde  die  natürlicheEigentümhch- 
keit  haben,  die  der  formalen  Gestaltung  adäquate 
psychische  Wirkung  hervorzurufen.  Ewald  aber 
gehört  zweifellos  zu  der  letzteren,  in  Deutsch- 
land so  seltenen  Kategorie  von  Künstlern.  — 

Es  ist  mir  bewußt,  daß  der  Drang  zum  Ver- 
stehen und  zur  Deutung  komplizierter  und  fein- 
ster Unterschiede,  die  in  Wirklichkeit  vielleicht 
nur  den  Grad  kaum  meßbarer  Schwingungen 
haben,  mich  zu  einer  vielleicht  zu  einseitig  theo- 
retischen und  im  Ausdruck  allzu  kompakten 
Formulierung  treibt,  Liebe  aber,  die  man  der 
Kunst  einer  eigenartigen  und  neuartigen  Per- 
sönlichkeit zunächst  unbewußt  entgegenbringt, 
trägt  stets  den  Zwang  zur  Rechtfertigung  und 
Begründung,  also  zu  theoretischer  Betrachtung 
in  sich.  —  Doch:  „Grau  ist  alle  Theorie";  die 
Abbildungen  aber,  die  diesem  Aufsatz  beigege- 
ben sind,  und  die  nun  in  lebendigerer  Weise 
sprechen  sollten,  als  ich  es  bisher  tat,  sind 
leider  „schwarz-weiß",  Übertragungen  also, 
die  vom  Original  etwa  soviel  aussagen  können 
wie  ein  Klavierauszug  von  einem  Orchestersatz. 
Die  einzige  farbige  Abbildung  aber  (Seite  160) 
täuscht  infolge  ihrer  Verkleinerung  und  der 
Veränderung  der  Töne,  sodaß  es  besser  ist,  sich 
von    den    farblosen   Wiedergaben    wenigstens 


Teilweises,  als  von  der  farbigen  F"alsches  über- 
mitteln zu  lassen. 

Mögen  mir  nun  diese  notwendigerweise  un- 
zulänglichen Üibertragungen  helfen,  in  kurzen 
Andeutungen  wenigstens  und  soweit  dies 
Worten  überhaupt  zugängUch  ist  von  der  be- 
sonderen Art  und  Ausdruckskraft  Ewald'scher 
Bilder  zu  zeugen.  Abb.  S.  161  zeigt  das 
Mittelbild  eines  Triptychons ,  dessen  Seiten- 
bilder in  den  Abb.  S.  168  und  171  wiederge- 
geben sind.  Das  Mittelbild  ist  in  sich  scharf  in 
zwei  etwa  gleiche  Hälften  getrennt.  In  derrechten 
ragt,  steil  emporgereckt,  hoch  in  die  Bildfläche 
hinaufgestoßen,  das  scharf  umgrenzte  Rechteck, 
das  die  Gruppe  der  Nonnen  —  „Turm  der 
Nonnen"  möchte  man  sagen  —  umschließt. 
Starr,  scharf  und  hart,  wie  erfroren,  doch  zu- 
gleich großartig,  mächtig  und  sicher  beherrscht 
dieser  rechteckige,  sozusagen  auf  hohem  Posta- 
ment ragende  Klotz  die  Bildfläche.  Wesentlich 
verstärkt  wird  der  Eindruck  starrer  Strenge 
dadurch,  daß  die  Grenzen  des  Rechtecks  pa- 
rallel zu  den  Bildrändern  verlaufen,  der  Eindruck 
monumentaler  Ruhe  aber  durch  die  uruiihig, 
quirbelige  Gegensatzwirkung  der  kleinen 
Kindergruppe.  —  Und  nun  in  der  linken  Bild- 
hälfte schräg,  wie  hingewischt,  in  ewigem  un- 
sicherem Schwanken,  wie  vom  Wind  verweht 
dieser  Streifen  aus  vier  Körpern  und  den  un- 
sicher tastenden  Beinpaaren,  fundanientlos  und 
ohne  Halt  in  der  Bildfläche.  Keine  Stütze  in 
sich,  keine  Stütze  im  Rahmen  des  Bildes  hat 
dieses  fast  schemenhafte  Gebilde ;  man  meint, 
es  könne  im  nächsten  Augenblick  zerflattern 
oder  es  werde  wie  eine  Ziehharmonika  aus- 
einandergezogen, zusammengepreßt.  Überall 
nur  Andeutungen  von  Köpfen,  keine  Spur  von 
Schilderung  eines  Psychischen  in  ihnen.  In  der 
Seele  des  Beschauers  aber  wird  als  reine  Folge 
dieser  formalen  Gestaltung  (die  ich  in  den  gröb- 
sten, Worten  zugänglichen  Eigenschaften  zu 
deuten  versuchte)  das  Erlebnis  lebendig,  das 
die  alte  fränkische  Stadt  dem  Maler  schenkte, 
der  ungeheuere  Gegensatz  und  die  unvereinbare 
Diskrepanz  nämlich,  die  zwischen  der  großarti- 
gen Existenz,  Gehaltenheit,  Strenge  und  Monu- 
mentalität alles  dessen ,  was  von  der  großen 
Wucht  derVergangenheit  zeugt,  und  dem  formlos 
unsicheren,  schemenhaft  zerflatternden,  sozusa- 
gen existenzlosen  Leben  der  Gegenwart  klaffen. 

Das  linke  Seitenbild  des  Triptychons  (Abb. 
Seite  168)  enthält  nichts  als  Stücke  von  zwei 
Pferdeleibem  und  eine  Gruppe  von  zwei  Bau- 
ernweibern. Aber :  lune  zugleich  ungebärdige, 
vor  allem  aber  ungeheuer  klotzige,  ja  klobige 
Kraft  wird  durch  diese  paar  Bestandteile  sym- 
bolisiert.   Ungeheuer,   ja  ungeheuerlich  ist  die 
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Wucht  und  Massigkeit  der  Fferdt-körper  durch 
ihre  quellenden,  schwellenden  Umrisse,  ihre 
räumliche  Energie,  ihre  Schwere.  Wie  Kolben- 
stangen stampfen  die  kurzen,  unter  der  Wucht 
der  Leiber  eingeknickten  Beine.  Unerhört  ist 
der  Ausdruck  aktivster  Kraft  in  dem  Stück  Bild- 
fläche, —  das  man  einmal  rein  als  formales  Ge- 
bilde betrachte,  —  in  dem  die  fünf  Pferdebeinc 
tragen,  pochen,  stoßen,  stampfen;  und  doppelt 
gewaltig  wirkt  im  Gegensatz  zu  diesen  scharfen, 
gebrochenen,  geknickten,  kurz  und  eckig 
stoßenden  Formen  die  mächtige,  „barock"- 
schwungvolle,  rund  quellende  Masse  der 
schweren  Leiber.  —  Daneben  scharf  und  hart, 
der  grelle,  sozusagen  hörbare  Duppulriß  in  der 
Gruppe   der  Irautn   und    die   harte   und  wilde 


Energie  der  Farbe :  käsiges ,  helles  Gelbgrün 
in  den  Pferdeleibern  zu  Brandrot  und  grellem 
Weiß  in  der  Frauengruppe  und  Giftgrün  im 
Grunde  darüb  er.  Nicht  der  Inhalt  der  Darstellung 
—  Frauen  und  Pferde  —  ist  maßgebend  für 
die  Wirkung,  sondern:  In  der  formalen  Ge- 
staltung ist  die  „Quellende  Kraft"  symbo- 
lisiert, deren  überwältigendes  Erlebnis  fränki- 
sches Bauernland  dem  Künstler  zuwarf. 

Und  als  stärkster  Gegensatz  hierzu  die  rechte 
Seitentafel  des  Triptychons  (Abb.  171),  der 
morose,  trostlose  Eindruck  des  „Wartesaals". 
„Gähnende  Leere",  Ich  will  die  Exempel 
nicht  häufen.  Das  Prinzipielle  ist  ja  stets  das 
gleiche.  Auch  hier  keine  Schilderung  des  Psy- 
chischen.   Auch  hier  spielt  das  Gegenständliche 
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—  ein  pajir  Männer  und  Frauen,  Wände,  Bäume 

—  keine  Rolle.  Nur  räumliche,  formale  Exi- 
stenz und  Wirkung  haben  die  Körper  der  Männer 
und  Frauen.  Träger  der  psychischen  Wirkung 
ist  auch  hier  einzig  und  allein  die  formale  Ge- 
staltung und  zwar  die  räumliche,  ich  möchte 
sagen  negativ  kubische,  leer  wirkende  des 
„Hohlraums".  Das  wird  gerade  in  der  Gegen- 
überstellung mit  der  „quellenden",  positiven, 
„vollräumlichen"  Gestaltung  des  vorigen 
Bildes  sofort  deutlich.  Wer  dies  nicht  unmittel- 
bar erlebt,  wessen  Gefühl  hier  nicht  in  Schwing- 
ung gerät,  der  ist  zum  seelischen  Erleben  durch 
Augeneindrücke  überhaupt  nicht  befähigt.  Sehr 
stark  spricht  auch  hier  wieder  die  psychische 
Wirkung  der  Farbe :  dumpf  trostloses  Schoko- 
ladenbraun mit  morosem  Violett  und  unstät 
flackerndem  Rotgelb  zu  eiskaltem,  unmittelbar 
Frostgefühle  hervorrufendem  Blau  in  den  durch- 
stoßenen Stücken  der  Wände. 

Nur  ein  paeir  Randbemerkungen  will  ich  noch 
geben,  um  nicht  immer  das  Gleiche  wiederholen 
zu  müssen.  Wie  ist  das  Pferd  auf  dem  Reiterbild 
(Abb.  S.  162)  sachUch  falsch  und  wie  zwingend 
versetzen  diese  „falschen  "Formen,  diese  Kurven 
der  Fferdebeine,  der  Kruppe,  des  Halses  zu- 
sammen mit  der  Gegenbewegung  des  Grundes 
den  Beschauer  in  die  wundervolle,  zugleich 
ziehende  und  hebende  Bewegung  des  Gallop- 
pierens.  Dieses  „motorische"  Erlebrüs  aber 
ist  ohne  Ende  und  ich  brauche  nicht  zu  sagen, 
daß  es  unendlich  mehr  und  köstlicheres  bedeutet 
als  etwa  die  sportUch  oder  hippologisch  richtige, 
momentphotographisch  wirkende  Wiedergabe 
eines  galoppierenden  Pferdes.  Charakteristisch 
für  dereu'tige  „richtige"  Darstellungen  ist  be- 
kanntlich gerade  ihre  absolut  starre,  bewegungs- 
lose, ja  unnatürliche  Wirkung. 

Die  psychische  Wirkung  der  labyrinthartigen 
Verschlungenheit  der  Gestalten,  der  Arme  und 
Hände  im  „Liebesgärtlein"  (Abb.  S.  163) 
bedarf  keiner  Deutung.  Aber  es  ist  etwas  in 
diesem  Bilde,  das  die  Reproduktion  nicht  recht 
wiedergibt,  und  das  doch,  glaube  ich,  das  eigent- 
lich Wirksame  ist:  Ein  merkwürdiger  Kampf 
nämlich  von  flächenhaften  Teilen  und  solchen, 
die  plötzlich  lochcirtig  aufgerissen  werden.  Die- 
ser Diskrepanz  erwächst  in  meinem  Gefühl  eine 
merkwürdige  Doppelwirkung  von  dumpfer,  mü- 
der sinnlicher  Gehaltenheit  und  scharf  zupak- 
kender,  rascher  erotischer  Impulsivität.  Die 
sonst  meist  als  primär  empfundene  psychische 
Schilderung  der  einzelnen  Figur  aber  sinkt  hier 
auf  den  Grad  grotesker  Grimasse  zurück;  ihre 
Wirkung  ist  sekundärer  Natur  und  gibt  höch- 


stens einen  Beiklang  von  großstädtischer  Ver- 
derbtheit. Übrigens  wird  diese  zwiespältige 
Wirkung,  von  der  ich  sprach,  auch  durch  die 
Farbe  symbolisiert,  vor  allem  durch  ein  starkes 
und  beherrschendes  Rot,  das  wie  eine  Fahne 
durchs  Bild  weht  und  züngelt,  und  das  zugleich 
dumpf  wollüstig  und  leidenschaftlich  glühend, 
gleichzeitig  gezogener  tiefer  CcUoton  und  hin- 
ausgestoßene helle  Trompetenfanfare  ist.  — 

„Das  Dorfmädchen"  (Abb.  S.  165):  Die 
drastische  Simplizität,  ja  Stumpfsinnigkeit  der 
Diagonale  des  Körpers,  an  der  das  Gesicht  hängt 
wie  eine  Laterne  an  der  Stange,  spricht  für  sich 
selbst.  Könnte  die  Trottelhaftigkeit,  die  „kuh- 
hafte" Existenz  eines  Bauernmädchens  durch 
noch  so  detaillierte,  „fein  beobachtete  ,  oder 
noch  so  grimassenhaft-ausdrucksvolle  Schilde- 
rung psychischer  Dumpfheit  im  Gesicht  eindeu- 
tiger und  überwältigender  zum  Ausdruck  ge- 
bracht werden,  als  durch  dies  rein  formale  Mittel 
des  stumpfen  Stoßes  der  Diagonalkomposition? 

Als  letztes  noch  ein  Wort  zum  „Straßen- 
bild" (Abb.  S,  174).  Kein  romanhaftes  Erleb- 
nis, keine  „Begegnung".  Nichts  von  einer  see- 
lischen Beziehung  zwischen  den  Figuren,  die 
psychisch  sozusagen  keine  Existenz  haben. 
Aber:  Über  dem  wagerechten  Grundstrich  des 
Trottoirs  gleiten  die  Figuren  in  zwei  schmalen 
Raumschichten,  die  durch  sie  gebildet  werden, 
aneinander  vorüber.  Dem  Beschauer  vermitteln 
sie  hierdurch  den  Eindruck  einer  parallel  zur 
vorderen  Bildebene  vorbeigleitenden  Straße 
und  damit  das  eigentümUche  räumliche  und 
motorische  Erlebnis,  das  man  hat,  wenn  man 
etwa  cm  eine  Hauswand  gelehnt,  die  Straße 
ewig  an  sich  vorbeigleiten  fühlt. 

Reinhold  Ewald  ist  noch  jung.  Vielleicht 
steht  er  erst  am  Anfang  seines  eigentlichen 
Schaffens,  und  es  ist  heute  unmöghch,  zu  pro- 
phezeien, welche  Wege  seine  starke  und  eigen- 
wilhge  Begabung  ihn  noch  führen  wird.  Eines 
aber  dcu-f  man  heute  zumindest  sagen,  das  näm- 
Hch,  daß  seine  Kunst  die  Kjaft  in  sich  trägt, 
starkes  seeUsches  Erleben  durch  rein  formale 
Mittel  hervorzurufen  und  daß  diese  formalen 
Mittel  in  außerordentlicher  Weise  die  Fähigkeit 
besitzen,  „expressiv"  zu  wirken.  Wollte  man  ihn 
unter  die  „Expressionisten"  rechnen,  so  müßte 
man  peinlicherweise  ein  neues  Schlagwort  er- 
finden, das  dann  etwa  lauten  würde  „Formaler 
Expressionismus".  —  Wichtiger  aber  wäre  es 
mir,  wenn  es  mir  gelungen  wäre,  Wege  zum 
Verständnis  dieser  eigencirtigen  und  starken 
Kunst  zu  bahnen,  der  ich  seit  Jahren  stärksten 
Genuß  und  unendliche  Anregungen  verdanke. 


173 


REINHOLD  EWALD    HANAU.    ST  KASSENBILD..  1920. 


DIE  MÜNCHENER  WEF^KBUND-TAGUNG   MAI  1921. 


Von  KURT  l'MSTKR. 


Die  diesjährige  Werkbund -Tilgung  hat  im 
Gegensatz  zu  früheren  keine  grundsätz- 
lichen Auseinandersetzungen  über  Richtung  und 
Methode  der  Werkbundarbeit  gebracht.  Der 
Meinungsstreit  zwischen  dem  idealistischen  und 
dem  wirtschaftlichen  Flügel,  der  in  Köln  1914 
fast  zur  Sprengung  des  Bundes  geführt  hätte, 
trat  hinter  dem  Gefühl  der  Verantwortung  für 
die  Aufgaben,  die  die  Not  der  Stunde  heischt, 
vollständig  zurück. 

Im  Mittelpunkt  der  Tagung  standen  Be- 
sprechungen über  eine  umfassende  Mitarbeit 
an  der  großen  „Gewerbeschau",  die  1922  in 
München  stattfindet.  Sie  soll  eine  großzügige 
Überschau  über  das  gesamte  veredelte  gewerb- 
liche und  handwerkliche  Schaffen  Deutschlands 
geben  und  man  erwartet  von  ihr  vor  allem  eine 
nachhaltige  Belebung  der  handwerklichen  Tra- 
ditionen. Um  eine  möglichst  intensive  Mit- 
arbeit des  Bundes  an  dieser  Veranstaltung  zu 
gewährleisten,  wurde  an  Stelle  von  Hans  Pölzig 
der  Direktor  der  Münchener  Kunstgewerbe- 
schule Richard  Riemerschmid,   der  ja   zu   den 


Gründern  und  wichtigsten  Mitarbeitern  des 
Bundes  zählt,  zum  ersten  Vorsitzenden  gewählt. 

Aus  der  Reihe  praktischer  Anregungen,  die 
die  Tagung  brachte,  ist  der  nachdrückliche  Pro- 
test gegen  die  Luxussteuer  für  Kunstwerke 
hervorzuheben,  deren  Auswirkungen  in  derTat, 
insbesondere  soweit  lebende  junge  Künstler  in 
Frage  kommen,  sich  peinlich  bemerkbar  machen. 

Ein  im  Mittelpunkt  der  Tagung  stehender 
geistreicher  Vortrag  des  Stettiner  Museums- 
direktors Riezler  definierte  die  Stellung  des 
Werkbundes  zur  zeitgenössischen  Kunst.  Sehr 
mit  Recht  warnte  Riezler  vor  einer  diktatori- 
schen Festlegung  auf  irgendwelche  modische 
Richtung.  Nicht  die  radikale  Äußerung  als 
solche,  sondern  das  Talent,  die  mit  Notwendig- 
keit schaffende  Begabung,  müsse  mit  Nachdruck 
gefördert  werden.  Das  Reich  des  Werkbundes 
sei  des  Geistes,  aber  auch  von  dieser  Welt,  da 
seine  Aufgaben  in  jedem  Augenblick  in  die 
Wirtschaft  einmünden.  Damit  ist  wohl  die  Mei- 
nung der  Mehrzahl  der  Werkbundmitglieder  über 
die  Aufgaben  der  Werkbundarbeit  festgelegt. 


DER  SCHAFFENDE  UND  SEIN  KRITIKER. 


Von  Zeit  zu  Zeit  pflegen  sie  aufeinander  zu 
platzen.  Es  gibt  einen  großen  Aufruhr,  Be- 
zichtigungen hin  und  her,  öffentliche  Erörte- 
rungen und  vielleicht  sogar  Gerichtsverhand- 
lungen. Dann  geht  es  im  alten  Geleise  weiter. 
Die  letzten  Jahre  brachten  als  amüsante  Neue- 
rung öffentliche  Aussprachen  zwischen  Künst- 
lern und  Kritikern,  ob  etwa  das  gegenseitige 
Verhältnis  auf  eine  bessere  Grundlage  zu  stellen 
sei.  Es  ist,  soviel  ich  weiß,  nichts  Dauerndes 
dabei  herausgekommen. 

Zu  Goethes  Zeiten  war  das  Wort  Rezensent 
ein  Schimpfwort  wie  heute  etwa  Kriegsgewinnler 
oder  Schieber.  Das  Zeitungswesen  begann  da- 
mals gerade  aufzublühen,  mit  ihm  die  regel- 
mäßige öffentliche  Berichterstattung  über  künst- 
lerische Leistungen.  Man  merkt  heute  noch, 
wie  neu  die  Kritiker  jener  Zeit  die  Lage  emp- 
fanden, über  einen  Nebenmenschen  privat  zu 
Gericht  sitzen  zu  können.  Neu  war  ihnen  diese 
Lage,  verführerisch  und  reizvoll,  und  so  mußten 
beide  Teile  Lehrgeld  zahlen,  die  einen  im  Rich- 
ten, die  andern  im  Erdulden  von  Richtersprü- 
chen; Lehrgeld,  das  oft  bitter  war.  Eine  andre 
Kinderkrankheit   dieses  Anfangsstadiums,   die 


Anonymität,  trug  nur  dazu  bei,  die  gegenseitigen 
Beziehungen  zu  vergiften.  So  bildete  sich  die 
Auffassung  heraus,  aus  der  das  Scherzwort  kom- 
men konnte :  Schlagt  ihn  tot,  er  ist  ein  Rezensent  I 
Keine  Frage,  daß  sich  hier  inzwischen  vieles 
gebessert  hat.  Die  öffentliche  Kritik  ist  nicht 
mehr  mit  dem  Odium  eines  privaten,  willkür- 
lichen Vorgehens  belastet.  Sie  ist  eine  aner- 
kannte, geläufige  Einrichtung,  eine  zeitungs- 
psychologische Notwendigkeit  geworden.  Sie 
hängt,  was  man  auch  gegen  sie  sagen  möge,  so 
eng  mit  dem  ganzen  Wesen  des  Journalismus 
zusammen,  daß  sie  vorläufig  nicht  aus  ihm  hin- 
weggedacht werden  kann.  Das  hat  zur  Folge, 
daß  der  Kritiker  in  der  Mehrzahl  der  Fälle  bloß 
von  Amtswegen  tätig  wird,  nicht  aus  innerem 
Drang  zu  Lob  oder  Widerspruch.  Mag  dadurch 
die  Kritik  auch  an  bekennerischem  Wert  ver- 
loren haben:  sicher  ist,  daß  sie  auch  viel  an 
Heftigkeit,  überhaupt  an  Effekt  eingebüßt  hat 
und,  daß  heute  in  Deutschland  der  ruhig  und 
mit  subjektiver  Ehrlichkeit  wertende  Kritiker 
eine  erfreuhch  häufige  Erscheinung  geworden 
ist.  Auch  die  Beurteilten  haben  gelernt,  kri- 
tische Bewertungen  leidenschaftsloser  zu  lesen. 
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Früher  war  der  Radius  jedes  einzelnen  Organs 
viel  größer,  die  Wirkung  einer  Kritik  dalier 
ernster  und  uneingeschränkter.  Heute  hat  jede 
mittlere  Stadt  drei,  \\^x  Blätter.  Die  Möglich- 
keit, daß  sich  ein  absprechendes  Urteil  durch 
Anerkennungen  von  andrer  Seite  neutralisiert, 
ist  erfreuUch  groß.  Das  läßt  uns  einen  Angriff 
leichter  hinnehmen ;  wenn  wir  und  unsre  Leistun- 
gen nur  überhaupt  etwas  an  Wert  haben,  kön- 
nen wir  mit  Bestimmtheit  darauf  rechnen,  daß  der 
Angriff  durch  Anerkennung  wettgemacht  wird. 

Insofern  also  haben  sich  die  Beziehungen 
zwischen  Künstlern  und  Kritikern  gebessert. 

Über  all  dem  ist  aber  nicht  zu  vergessen,  daß 
eine  letzte  Tragik  aus  diesen  Beziehungen  nicht 
wird  verbannt  werden  können.  Und  man  kann 
heute  kaum  etwas  Nützlicheres  in  Bezug  auf  die 
Kunstkritik  tun  als  immer  wieder  auf  die  Unaus- 
weichlichkeit und  Notwendigkeit  dieser  Tragik 
hinzuweisen.  Künstler ,  Laien  und  Kritiker 
müssen  sich  klar  sein,  daß  es  immer  einen  letzten 
Anlaß  zu  unversöhnUchen  Gegensätzen  zwischen 
Schaffen  und  Beurteilung  geben  viärd.  Er  liegt 
darin,  daß  das  Objekt  des  Kritikers  nicht  etwa 
bloß  die  Leistung  des  Schaffenden  ist,  sondern 
auch  dessen  ganze  Persönlichkeit,  soweit  sie 
für  das  Werk  bestimmend  ist.  Man  spricht  von 
Selbstkritik.  Jeder  übt  sie  an  sich,  mehr  oder 
weniger  schonungslos.  Aber  er  setzt  dabei  als 
festen,  unangreifbaren  Faktor  seine  Wesensart, 
für  die  er  ja  nicht  verantwortlich  ist,  voraus. 
Der  JCritiker  kann  das  nicht.  Er  kann  nicht 
sagen:  der  Künstler  ist  als  dieser  bestimmte 
Mensch  geboren,  für  Mängel  seines  Werks,  die 
aus  dieser  Bestimmtheit  entspringen,  ist  er  nicht 
vercmtwortlich,  sie  scheiden  daher  aus  dem  Ur- 
teil aus.  Er  kann  dies  nicht,  denn  seine  Auf- 
gabe ist  es  gerade,  den  Künstler  und  sein  Werk 
zu  messen  an  überpersönlichen  Maßstäben.  Er 
wird  sehr  häufig  in  die  Lage  kommen,  nicht  nur 
ein  Werk,   sondern   auch   den   Menschen,   der 


hinter  diesem  steht,  abzulehnen,  gewissermaßen 
auszustreichen.  Und  dies  ist  immer  ein  Angriff, 
bei  dem  er  nicht  auf  die  Zustimmung  des  Ab- 
gefeimten rechnen  kann.  Der  Künstler  hat  genug 
getan,  wenn  er  das  ihm  mögliche  Maximum  ge- 
leistet hat.  Der  Kritiker  wird  oft  feststellen 
müssen,  daß  dieses  relative  Maximum  immer 
noch  ein  Nichts  oder  eine  Belanglosigkeit  ist. 
Er  kann  nicht  des  Künstlers  Persönlichkeit  als 
festen  Ausgangspunkt  voraussetzen ;  der  Künst- 
ler kann  nicht  zulassen,  daß  dieser  Ausgangs- 
punkt irgendwie  bezweifelt  werde.  Und  so 
können  unversöhnliche  Konflikte  entstehen, 
selbst  wenn  auf  beiden  Seiten  redUcher  Wille 
und  menschlicher  Wert  vorhanden  sind.  Wei- 
tere Verwicklung  kommt  aus  dem  Umstand, 
daß  der  Urteilende  natürlich  in  sein  Ich  ebenso 
eingeschlossen  ist  wie  der  Schaffende  in  das 
seinige,  daß  er  daher  eine  fremde  Persönlich- 
keit oft  nur  auf  Grund  seiner  eignen  Voraus- 
setzungen ablehnen  wird,  nicht,  wie  es  die 
Regel  sein  sollte,  auf  Grund  eines  möglichst 
weitherzig  entworfenen  und  breit  fundamen- 
tierten  Ideals, 

Wie  gesagt :  Künstler,  Kritiker  und  Laien  tun 
gut  darcm,  sich  dieser  unausweichlichen  Tragik 
in  den  Beziehungen  zwischen  Schaffen  und  Ur- 
teil bewußt  zu  bleiben.  Gerade  weil  sie  ein- 
sehen müssen,  daß  eine  letzte  Konfliktsquelle 
immer  offen  bleibt,  für  die  keiner  verantwort- 
lich ist,  gerade  deshalb  werden  sie  leichter  zu 
dem  Entschluß  kommen,  diese  Konflikte  mit 
Gelassenheit  aufzunehmen.  Das  menschliche 
Leben  ist  reich.  Wir  gehen  vielfältig  verschlun- 
gene Pfade  und  müssen  uns  oft  unser  kleines 
Leben  gegenseitig  stören,  damit  das  große  Ganze 
kräftig  und  unverkürzt  weiter  bestehe.  Es  sind 
Zusammenhänge  über  uns,  die  man  in  allererster 
Linie  lieben  muß.  Kann  oder  will  man  das 
nicht,  so  hat  man  letzten  Endes  in  der  Welt 
nichts  verloren,  am  wenigsten  in  der  Kunst,  m. 


SILBERSCIIMIEU  O,  STUBER— HAMBURG. 
lANHÄNGERt    SILBER   UND  PERLMUTT. 


HUGO  ERFURTH    BILDNIS-AUFNAHME:  KÄTHE  KOLLWITZ. 


BILDNIS-PHOTOGRAPHIEN  VON  HUGO  ERFURTH. 


So  sehr  auch  die  Erfindung  der  Photographie 
der  Wissenschaft  und  der  Technik  zum 
Nutzen  gereicht  haben  mag,  auf  die  künstlerische 
Kultur  des  19.  Jahrhunderts  war  sie  von  ver- 
nichtendem Einfluß.  Den  Menschen  früherer 
Jahrhunderte,  die  noch  keine  Kenntnis  von  der 
Photographie  hatten,  wurde  irgend  ein  Abbild 
der  Natur  ausnahmslos  in  ganz  bestimmten  stili- 
sierten Eormen  geboten.  Die  Wiedergabe  einer 
Landschaft  oder  einer  Eigur  ging  immer  erst 
durch  eine  mehr  oder  minder  künstlerisch  ge- 
bildete Hand  und  wurde  so  in  eine  Sprache 
übertragen,  deren  Ausdrucksmittel  die  Linie  und 
die  Eläche  sind.  Dieses  Abbild  wurde  nach  allen 
Seiten  hin  von  dem  Darsteller  beeinflußt  und 
in  eine  bestimmte  Stilform  umgesetzt.  Nur  diese, 
mit  künstlerischen  Mitteln  ausgeführten  Dar- 
stellungen kamen  den  Menschen  damals  zu  Ge- 
sicht, und  so  war  es  prinzipiell  nicht  nötig,  ihnen 
den  Sinn  für  künstlerische  Form  und  Ausdruck 
besonders  einzuschärfen,  sie  besaßen  ihn,  sie 
sogen  ihn  schon  im  Kindesalter  beim  Anblick 
der  Holzschnitte  und  Kupferstiche  ein.  Das  Ver- 
ständnis für  die  Qualität  innerhalb  der  Kunst- 
formen ist  eine  Frage,  die  in  unserem  Gedanken- 
gang nicht  beantwortet  zu  werden  braucht. 


Dann  kam  die  Photographie,  und  sie  gewährte 
plötzlich  Einblicke  in  die  Welt  der  Dinge  und 
Geschehnisse,  die  mit  künstlerischer  Auffassung 
überhaupt  nichts  mehr  zu  tun  hatten,  die  auf 
einem  rein  mechanischenWege  gewonnen  waren. 
Man  sah  jetzt  alles,  jede  Einzelheit,  jedes  Blatt, 
jedes  Haar,  die  unglaublichsten  Bewegungen  und 
Ausschnitte  aus  der  Natur,  die  überhaupt  keinem 
künstlerischen  Gesetz  der  Ordnung  und  Aus- 
wahl mehr  unterstanden.  So  war  es  also  nicht 
zu  verhindern,  daß  der  nicht  eigens  künstlerisch 
Vorgebildete  die  Güte  einer  künstlerischen 
Darstellung  mit  dem  Maßstab  der  photographi- 
schen Genauigkeit  maß,  daß  er  schlechtweg 
die  übertragenen  Formen  eines  Kunstwerkes 
für  unwahr  hielt.  Das  war  die  Geburtsstunde 
des  berüchtigten  Satzes:  „Das  gibt  es  ja  gar 
nicht",  des  leitenden  Grundsatzes  im  Beurteilen 
von  Kunstwerken. 

Sinn  und  Gefühl  für  die  Kunstformen,  früher 
eine  natürliche  Anlage,  müssen  heute  erst  wieder 
anerzogen  werden.  Da  wir  in  der  Zukunft  mit 
der  Photographie  als  einer  gegebenen  Größe  zu 
rechnen  haben,  so  bleiben  uns  nur  zwei  Wege 
offen,  nämlich:  dem  jungen  Menschen  zwangs- 
weise ein  normales  Maß   von   künstlerischem 
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Formgefühl  beizubringen  und  zweitens  die  Pho- 
tographie selbst  nach  Möglichkeit  künstlerisch 
zu  beeinflussen.  Diese  beiden  Bahnen  sind  seit 
langem  beschritten  worden,  und  wir  wollen 
hoffen,  daß  sich  die  Erfolge  darin  immer  mehr 
ausbreiten  und  vertiefen  mögen. 

Es  ist  selbstverständhch,  daß  eine  solche  be- 
deutende Erfindung  auf  die  Gesinnung  der  Zeit 
nicht  olme  Einfluß  bleiben  konnte.  Die  Kunst- 
anschauung des  19.  Jahrhunderts  steht  mit  ihr 
ursächlich  im  Zusammenliange,  das  soll  jedoch 
heißen:  die  Anschauung  wohl,  doch  die  Diu-- 
stcllung  nicht,  wenigstens  nicht  bei  den  großen 
Künstlern,  die  sich  durch  Tradition  und  ihren 
gesunden  Instinkt  von  jeder  groben  Naturalistik 
ferngehalten  haben.  Bei  der  großen  Masse  aber 
ging  und  geht  heute  noch  die  Richtigkeit  über 
die  Wichtigkeit. 

Die  Erage,  ob  die  Photographie  eine  Kunst 
sei,  können  wir  ruhig  daliingestellt  sein  lassen. 
Das  Entscheidende  an  dieser  Sache  ist  doch 
das,  daß  derjenige,  der  diese  mechanischen  Dar- 
stellungsmittel handhabt,  ein  künstlerisch  emp- 
findender und  gebildeter  Mensch  sein  muß.  In 
der  Hand  eines  solchen  Mannes  kann  die  Photo- 
graphie zu  einem  Druckverfahren  werden,  das 
ebenso  wie  der  Holzschnitt  oder  die  Radierung, 
nur  innerhalb  ihrer  gegebenen  Grenzen  und 
Voraussetzungen,  von  einem  künstlerischen  Er- 
leben und  Gestalten  Zeugnis  ablegen  kann. 

Zum  Beweise  des  eben  Gesagten  legen  wir 
hier  einige  Bildnisphotographien  von  Hugo 
Erfurth  vor.  Erfurths  Persönlichkeit  erfüllt 
alle  die  Forderungen,  die  wir  zur  Erlangung 
künstlerisch  wertvoller  Ergebnisse  überhaupt 
nur  stellen  können.  Seine  photographische 
Technik  ist  zuerst  nicht  einmal  das  Wesentliche, 
sondern  sein  an  den  Meisterwerken  der  bilden- 
den Kunst  geschultes  Gefühl  für  die  Auffassung 
und  die  Darstellung  eines  Menschen.  Er  hat 
den  Blick  für  das  Besondere  und  Eigentümliche 
einer  Person  und  die  künstlerische  Begabung, 
in  Anordnung  und  Ausschnitt  ein  Bild  zu  formen, 
dessen  Aufbau  nach  den  Gesetzen  der  großen 
Kunst  gestaltet  ist.  Bar  jedes  kleinlichen  Bei- 
werkes entwickelt  sich  ein  solches  Bildnis  aus 
seinen  großen,  einfachen  Linien  und  den  klar 
aufgebauten  Flächen.  Diese  Wirkungen  erreicht 
aber  Erfurth  nicht  etwa  durch  Vergewaltigung 
der  photographischen  Mittel,  sondern  er  ist 
durchaus  bestrebt,  der  Technik  das  zu  lassen, 
was  ihr  zukommt.  Die  hier  gezeigten  Photo- 
graphien haben  noch  eine  besondere  Beweis- 
kraft in  sich,  da  es  Bildnisse  von  Künstlern  sind, 
man  also,  sollte  man  sie  auch  nicht  von  Ange- 
sicht zu  Angesicht  kennen,  immerhin  von  ihrem 
Werk  aus  Schlüsse  auf  die  Art  ihrer  Persönlich- 


keit ziehen  kann.  Und  es  dürfte  wohl  niemand 
von  den  ernsten  stillen  Augen  der  Käthe  Kollwitz 
enttäuscht  sein,  dieserFrau,  die  so  tief  inmensch- 
liches Leiden  hineingesehen  hat.  Man  kennt 
diese  Nase  und  diesen  Mund,  auch  diese  cha- 
rakteristische Hand,  irgendwo  in  ihrem  Werk 
findet  man  alles  das  wieder. 

Monumentaler,  angemessen  der  hohen  Be- 
deutung dieses  Mannes,  dann  das  Bildnis  von 
Hans  Thoma.  Der  Körper,  ein  Block,  unver- 
rückbar, nur  der  Träger  dieses  Kopfes,  der  so 
viel  Schönes  gedacht  und  erfunden  hat,  und 
dieser  Hände,  die  diese  Erlebnisse  gestaltet 
haben.  Im  Gegensatz  zu  dieser  ursprünglichen 
Erdgeborenheit  dann  Max  Liebermann,  mit  dem 
rassigen,  durchgeistigten  Kopf,  vielleicht  etwas 
zu  stark  betont  in  der  souveränen  Wohlhaben- 
heit, als  der  Vertreter  eines  Geschlechtes  von 
ererbter  Kultur  und  Tatkraft. 

In  ihrer  Eigenart  trefflich  herausgearbeitet 
sind  die  Bildnisse  von  Walter  Tiemann,  dem 
neuen  Direktor  der  Leipziger  Kunstakademie, 
und  von  dem  Weimarer  ProfessorWalter  Klemm. 
In  die  junge  Generation  führt  er  uns  mit  dem 
Bildnis  des  Dichters  Hasenclever,  wundervoll 
wie  der  ganze  Körper  mit  einer  Spannung  ge- 
laden ist,  die  sich  in  den  lebhaften  Augen  und 
in  den  leise  vibrierenden  Mundwinkeln  wider- 
spiegelt. Der  Farbenträumer  und  Dichter  Oskar 
Kokoschka  schaut  ins  Blaue,  in  einer  leicht 
melancholischen  Kurve  schwingt  sich  der  Kör- 
per. Man  möchte  fragen:  wo  warst  Du  denn, 
als  ich  die  Welt  geteilet? 

Von  den  Künstlern  der  gegenwärtigen  Gene- 
ration wird  man  kein  naturgetreues  Bildnis  mehr 
erwarten  und  auch  nicht  verlangen  dürfen.  Der 
Künstler  tritt  heute  der  Natur  mit  einem  andern 
Willen  und  anderen  Forderungen  gegenüber. 
Trotzdem  wird  das  Verlangen  nach  einer  natur- 
getreuen Wiedergabe,  wenigstens  des  Bild- 
nisses, aus  vielen,  auch  vernünftigen  Gründen 
bestehen  bleiben,  und  da  dürfte  es  nicht  der 
schlechteste  Ersatz  sein,  wenn  uns  das  Konterfei 
eines  Menschen,  der  uns  lieb  und  wert  ist,  in 
einer  Wiedergabe  erhalten  bleibt,  die  uns  in 
einer  vollendeten  künstlerischen  Form  über  sein 
wirkliches  Aussehen  Aufschluß  gibt,  zumal  wenn 
noch  so  viel  Seele  und  Stimmung  in  ihm  ent- 
halten ist,  wie  es  die  Erfurthschen  Photographien 
zeigen.  Es  ist  eine  besonders  dankbare  Auf- 
gabe sich  hierfür  als  Objekte  Persönlichkeiten 
auszusuchen,  die  der  Allgemeinheit  durch  ihre 
Leistungen  am  Herzen  liegen,  und  wir  wollen 
es  Hugo  F^rfurth  Dank  wissen,  wenn  er  die 
Reihe  unserer  bedeutenden  Zeitgenossen  fort- 
setzt zur  Freude  und  Belehrung  kommender 
Generationen 
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VIKTOR  LURJE-WIEN. 


Ein  Raum  der  Winterausstellung  1910—11 
im  Wiener  Kunstgewerbe-Museum.  Seine 
Schöpfer  waren  die  Architekten  Dr.  Josef 
Frank,  Hugo  Gorge,  Viktor  Lurje  und  Professor 
Dr.  Oskar  Strnad.  Die  Besonderheit  des  Rau- 
mes lag  in  der  herben  Sachlichkeit  seiner  Bil- 
dung und  Einrichtung ,  im  Hervorkehren  der 
konstruktiven  Elemente.  Was  aber  darinnen 
an  bildwerklichem  Gehalt  geboten  war,  steunmte 
von  Viktor  Lurje  und  gab  sich  in  seltsamer 
archaistischer  Stilgebung  kund. 

Das  seither  verflossene  Jahrzehnt  hat  die 
schaffenstätige  Wahlverwandtschaft  der  genann- 
ten Künstler  nicht  getrübt,  sondern  vielmehr  in 
tief  schürfender  Arbeit  zu  sehr  maßgebender 
Klarheit  heranreifen  lassen.  Während  aber 
Frank  und  Gorge  vornehmlich  den  Aufgaben 
des  Haus-  und  Innenbaues  zugewendet  blieben, 
Strnad  auch  die  Gerätschaftstektonik  und  letzter 
Jahre  die  szenische  Kunst  in  seine  Tätigkeit 
einbezog,  blieb  Lurje  mehr  den  bildenden  Kün- 
sten zugewandt  aber  immer  im  architektonischen 
Geiste  und  im  architektonischen  Rahmen.   Der 


Iebh2ifte  Intellektualismus  des  Künstlers,  wie 
überhaupt  der  Gruppe  drängte,  sie  zur  tech- 
nischen Forschertätigkeit  nach  den  verschol- 
lenen Werkgeheimnissen  der  Zeiten  frühester 
Kunstblüten,  in  denen  die  Erzeugnisse  der 
menschlichen  Hand  an  Dauerhaftigkeit  und  un- 
verwelkUcher  Frische  mit  den  Schöpfungen  der 
Natur  rivalisierten.  Schon  vor  etwa  12  Jahren 
gelangten  Oskar  Strnad  und  Viktor  Lurje  auch 
an  das  Verfahren,  vorgesehene  Formen  negativ 
in  Ton,  Gips  usw.  zu  schneiden  und  graben, 
um  das  Positiv  erst  mit  dem  Abdruck  oder  Ab- 
guß zu  gewinnen.  Die  abgebildete  Bronze- 
kassette zeigt  in  ihren  Reliefs  die  Stilreinheit 
so  gewonnener  Formen,  wie  ihre  Einfügsamkeit 
in  den  architektonischen  Komplex,  bei  gestei- 
gerter Materialwirkung.  Mit  ausgebildetem  Sinn 
für  den  eikzentuierenden  Effekt  der  metallischen 
Glanzlichter  ist  die  nachfolgende  vergoldete 
Tonfigur  gestaltet.  Bei  den  Museimisbauten 
Theodor  Fischers  in  Essen  und  Karlsruhe  fand 
Lurje  Gelegenheit  zur  Anwendung  seines  Stucco- 
VerfaJirens.  —  Eine  Berufung  Lurjes  nach  Essen 
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wurde  durch  den  ausbrechenden  Krieg  verei- 
lell,  der  ihn  zu  den  Waffen  rief  und  bis  1919 
seiner  Kunst  fernehielt.  Darnach  kam  er  nach 
kurzer  Tätigkeit  in  der  kunstkeramischen  Werk- 
stätte der  Gebrüder  Schwadron  zur  Wiener 
Werkstätle,  wo  er  bis  vor  kurzem  verblieb. 
Diese  Periode  war  besonders  ergiebig  an  kera- 
mischen Werken  und  Holzintarsia-Arbeilen. 

In  der  keramischen  I^lastik  hatte  Lurje  im 
Vereine  mit  dem  Maler  Kugen  Steinhof  das 
Verfahren  der  Hohltechnik  wieder  ausgebaut. 
Das  Modellieren  vom  Innern  der  ilohlform  aus 
durch  den  Druck  an  die  schmiegsamen  Ton- 
wände der  fortschreitend  aufgebauten  Figur. 
Die  Abbildung  der  überlebensgroßenTerrakotta- 
gruppe  gibt  eine  Vorstellung  von  den  techni- 
schen und  künstlerischen  Möglichkeiten  dieses 
Verfahrens.    Es  wird  nicht  nur  der  schwellen- 
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den  Fülle  der  weiblichen  Gestalt  formentreuer 
gercchtalsdieOberflächenmodellierung,  sondern 
bringt  auch  den  Faltenfall  der  Gewandung  aus- 
drucksvoller zur  tektonisch  formalen  Wirkung. 
Völlig wiedererwachtist  der  unwiderstehliche 
Reiz  klassischer  Flächenkunst  in  den  Intarsien 
Lurjes.  Alle  künstlichen  Färbungen  und  Ätz- 
ungen der  verwendeten  Furnieren  sind  vermie- 
den. Nur  die  tonigen  und  farbigen  Gegensätze 
der  rötlichen  Bim,  der  graubraunen  Nuß,  des 
hellen  Ahorns  sind  im  glatten  Spiegel  der  Flä- 
chen sorgfältig  gegeneinander  abgewogen,  wo- 
bei die  Strukturen  auch  Zeichnung,  Schatten 
und  Licht  tragen.  Dazwischen  fügen  sich  die 
kostbaren  Exoten,  das  Amarant,  Pallisander 
und  Ebenholz,  Rosen,  Mahagoni  und  violettes 
Königsholz  und  wirken  zusammen,  um  die  köst- 
lichen Schildereien  zu  bilden.    Die  Ausschnitte 
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fügen  sich,  zeichnerisch  raffiniert  umrissen,  nach 
der  erfinderischen  Maferialphantasie  des  Künst- 
lers und  tragen,  oft  nur  mit  einer  Wendung  der 
Holzfasern,  die  mannigfachsten  Funktionen  im 
Bau  des  Bildes.  Wohlverstanden  gibt  Lurje  auch 
der  suggestiven  Lockung  zur  perspektivischen 
Konstruktion  nach,  die  aus  dem  linearen  Faser- 
zug des  Holzes  vv-irkt.  Aber  er  verfällt  ihr  nicht, 
baut  vielmehr  alle  Raumzonen  nach  der  Art  der 
Bildtafel  primitiver  Meister  aspektivisch  über- 
einander, nur  zur  eindringlichen  Belebung  der 
sinnvoll  geschmückten  Fläche.  Wenn  Orna- 
mente die  Fläche  mit  Figuren  teilen,  gehen  sie 
ungezwungen  zusammen,  weil  auch  alle  sinn- 
bildliche Gestaltung  rein  ornamental  figuriert 
ist.  Wie  schon  erwähnt,  ist  der  Archaismus  der 
Formgebung  dem  Charakter  des  starren  Mate- 
riales  und  seiner  musivischen  Bindung  ange- 
paßt, doch  keineswegs  imitatorisch,  sondern 
voll  unmittelbarer  Modernität,  die  uns  aus  den 
fröhUch  travestierenden  Zügen  der  Zeichnung, 
wie  aus  der  witzigen  Anwendung  überraschen- 


der Ausdruckswirkungen  entgegenspringt  und 
die  Distanz  von  Jahrhunderlen  unterstreicht, 
die  zwischen  den  naiv  gläubigen  Erfindern  jener 
Motive  und  dem  mit  geschichtUchem  Sinn  ge- 
nießenden Kind  unserer  Zeit  liegen. 

So  sprechen  aus  dem  Eklektizismus  dieser 
Gebilde  die  Einfühlungsfrüchte  in  die  griechi- 
schen Vasenbilder,  antiken  Terrakotten,  heral- 
disierenden  Miniaturen  wie  in  die  chinesischen 
Bronzen.  Und  der  im  Begreifen  ihrer  Gesetze 
gebildete  und  geläuterte  Geschmack  bildet  ihnen 
zierversonnen  nach  in  der  Freude  des  geistigen 
Erlebnisses,  wie  Richard  Strauß  der  Geste  der 
barocken  Musik  in  „Ariadne"  oder  Pfitzner  der 
religiösen Metaphysik„Palestrina".  Aberwieviel 
künsllerischeLaunesich  in  denlntarsien  ausleben 
möge,  wenn  sie  im  Rahmen  der  architektonischen 
Bestimmung  erscheinen,  fügen  sie  sich  restlos 
dem  Ernste  eines  wohldurchdachten  Ganzen, 
zum  Zeugnis  der  hohen  Werktüchtigkeit  sowohl 
der  Kunst  wie  auch  des  Handwerks,  das  dem 
Künstler  brüderlich  zur  Seite  steht,   l.  sieimiki/.. 
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Die  Vorstellung  von  dem,  was  unter  künst- 
lerischem Können  zu  verstehen  sei,  hat  im 
Laufe  der  Zeiten  merkwürdige  Wandlungen 
durchgemacht ;  denn  je  nach  den  Anforderungen, 
die  man  an  das  Kunstwerk  stellte,  wurde  auch 
das  Können,  das  zur  künstlerischen  Leistung 
notwendig  war,  beurteilt.  Ging  das  Verlangen 
auf  einen  abstrakten  Stil,  so  war  es  die  Be- 
folgung bestimmter  Regeln  oder  die  Keimtnis 
gewisser  Normen,  die  gefordert  wurden;  ging 
es  vorwiegend  auf  die  Vermittlung  unmittel- 
baren Lebens,  so  war  es  die  möglichst  getreue 
Naturwiedergabe  und  „Richtigkeit".  Erst  in  der 
heutigen  Zeit  ist  jedes  auf  das  Lernen  gegrün- 
dete Können  überhaupt  in  Frage  gestellt. 

In  den  ältesten  Zeiten  galt  das  Kunstwerk 
als  durch  Offenbarung  entstanden,  und  das 
künstlerische  Schaffen  gründete  sich  auf  das 
Wissen  von  geheimen  Regeln,  die  durch  Ein- 
geweihte vermittelt  wurden.  Die  Persönlichkeit 
und  das  Erlebnis  des  Schöpfers  schienen  am 
Kunstwerk  gar  nicht  beteiligt  zu  sein;  der 
Künstler  war  nur  der  Handlanger  für  das  Er- 
leben der  Allgemeinheit,  sein  Können  da- 
her ganz  unindividuell.  Nicht  viel  höher  wurde 
der  persönhche  Anteil  des  Künstlers  einge- 
schätzt, als  man  später  in  der  Natur  die  große 


Lehrmeisterin  sah.  Jetzt  beruhte  das  Können 
zwar  auf  keiner  Geheimlehre  mehr,  dafür  aber 
auf  Forschung  und  Wissenschaft.  Liest  man 
Lionardos  Traktat,  so  könnte  man  glauben, 
der  Künstler  sei  ein  Naturforscher,  so  großer 
Wert  wird  auf  die  Kenntnis  des  Exakten  ge- 
legt: Mathematik,  Physik  und  Anatomie  schei- 
nen das  Einzige  zu  sein,  was  den  Künstler  zur 
Vollkommenheit  führen  kann.  Doch  ist  auch 
jetzt  noch  das  Ziel  keineswegs  Nachcihmung  der 
Natur,  vielmehr  Begreifen  und  Gestaltung  ihrer 
Idee,  und  immer  ist  noch  ein  ganz  bestimmtes 
Stilwollen  die  Voraussetzung.  Wenn  Dürer 
sagte,  man  solle  nicht  von  der  Natur  abweichen, 
so  meinte  er  damit  nicht  ein  Abweichen  vom 
Einzelnen,  momentan  Gegebenen,  sondern  von 
ihren  Gesetzen;  einem  Kopieren  der  Natur  hat 
er  nie  das  Wort  geredet.  Aber  einzelne  Ar- 
beitsmethoden, die  er  empfahl,  konnten  doch 
schon  zu  einem  solchen  Mißverständnis  ver- 
leiten. Michelangelo  war  auch  hierin  der 
erste  Moderne;  er  spottete  über  alles  Messen 
und  Errechnen  und  meinte,  der  wahre  Künstler 
müsse  den  Zirkel  im  eigenen  Auge  haben.  Als 
dcmn  später  tatsächlich  die  genaue  Fixierung 
eines  Naturvorbildes  gelang,  nämlich  durch  die 
Photographie,  da  wurde  es  erst  recht  klar,  daß 
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1  'om  künstlerischen  Können. 


dicNaturtreue  nichts  Künst- 
lerisches sondern  etwas 
Mechanisches  sei,  und  mit 
dem  erreichten  Ziele  hob 
sich  das  Verlangen  selber 
auf.  Nun  besann  man  sich 
darauf,  daß  das  eigentlich 
Künstlerische  im  Menschen 
selber  liegt.  —  Aber  mit 
der  neuen  Erkenntnis,  daß 
alles  Erlernbare  nur  von 
nebensächlicher  Bedeutung 
ist,  mußte  allmählich  das 
Können  überhaupt  in  Miß- 
kredit kommen, und  schließ- 
lich ganz  relativ  werden: 
jedes  Kunstwerk  trägt  dann 
sein  eigenes  Gesetz  und 
damit  den  Maßstab  des 
Könnens  in  sich  selbst. 
Damit  aber,  daß  gerade 
das  Irrationale,  das  was 
objektiv  nicht  bestimmbar 
ist,  als  das  Wertvolle  gilt, 
ist  das  Werturteil  völlig 
schwankend  geworden, und 
gerade  auf  die  allerfunda- 
mentalste  Frage,  ob  eine 
Arbeit  überhaupt  die  Vor- 
aussetzung künstlerischer 
Qualität  besitzt,  gibt  es 
keine  deutliche  Antwort 
mehr.  —  Doch  nach  wie 
vor  muß  daran  festgehalten 
werden,  daß  das  Kriterium 
des  echten  Kunstwerks  in  der  Bildung  der  Form 
zu  suchen  ist;  die  stilvolle  Form  ist  es,  die 
auch  heute  noch  den  Künstler  vom  Dilettanten 
unterscheidet.  Diese  aber  ist  nie  aus  dem  bloßen 
Gefühl  heraus,  sondern  nur  durch  eine  konse- 
quent und  bewußt  durchgeführte  Arbeitsmethode 
zu  erreichen.  In  dieser  Konsequenz  des  For- 
mens liegt  das  Können,  jede  Halbheit,  jede  Un- 
sicherheit in  den  Mitteln  verrät  mangelnde  Ge- 
staltungskraft. Will  ein  Künstler  durch  die  Linie 
wirken,  so  muß  er  die  Natur  von  diesem  Ge- 
sichtspunkt aus  verarbeiten ,  sind  Licht  und 
Farbe  seine  Darstellungsmittel,  so  muß  er  sich 
vornehmlich  auf  deren  Beobachtung  konzen- 
trieren. Es  ist  daher  nicht  Mangel  an  Können, 
wenn  die  Impressionisten  nicht  feiner  zeichnen, 
und  ebensowenig,  wenn  die  älteren  Maler  nicht 
deren  vibrierende  Helligkeit  besitzen ;  wohl  aber 
ist  es  Mangel  an  Können,  wenn  jemand,  der  Im- 
pressionist sein  will,  sich  ängstlich  beim  Baum- 
schlag aufhält,  oder  wenn  ein  Monumentalmaler 
mit  impressionistischen  Finessen  operiert.  .  .  . 
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FIGUR  IN  TERRAKOTTA  - 


Die  Werke  der  alten  Meister  erstaunen  uns 
durch  die  Eindeutigkeit,  mit  der  in  ihnen  die 
Sichtbarkeit  erfaßt  ist;  was  einem  Kopf  von 
van  Eyck  zum  Beispiel  die  Meisterlichkeit 
verleiht,  ist  die  innere  Logik,  mit  der  das  Prin- 
zip der  Linie,  des  Zeichnerischen  bis  ins  Letzte 
durchgeführt  ist  und  die  Sicherheit,  mit  der  dies 
Prinzip  über  das  Koloristische  die  Führung  be- 
hält. Aber  gerade  die  Bewunderung  dieser 
Werke,  die  allerdings  im  Zeichnerischen  ein 
Höchstes  an  Können  bedeuten,  hat  zu  dem 
fundamentalen  Irrtum  verleitet,  daß  Können  auf 
Genauigkeit  der  Naturnachahmung  beruhe.  So 
sehr  nämlich  hatte  man  sich  daran  gewöhnt, 
mit  den  Augen  dieser  großen  Zeichner  zu  sehen, 
daß  man  glaubte,  in  ihren  Bildern  sei  die  ganze 
Natur  erschöpft,  während  in  Wahrheit  doch  nur 
eine  Seite  derselben  gepackt  war.  Das  natur- 
fremde, stilisierende  Pllement  übersah  man.  Von 
dieser  Auffassung  aus  mußten  dann  ganz  anders 
geartete  Bilder  wie  die  der  Impressionisten  nicht 
nur  naturwidrig  sondern  auch   ungekonnt   er- 


193 
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scheinen.  Da  das  Sehen  auf  das  Malerische 
noch  nicht  eingestellt  war,  sah  man  nur  die 
Naturfeme,  die  als  UnzulängUchkeit  des  Kön- 
nens gedeutet  wurde.  Heute  nun,  wo  das  im- 
pressionistische Sehen  Allgemeingut  geworden 
ist,  erscheinen  auch  diese  Werke  wieder  als 
Naturnachahmung,  obwohl  sie  doch  ebenso  wie 
die  van  Eycks  ganz  starke  Vereinheitlichungen 
und  Stilisierungen  sind. 

Durch  dies  Übersehen  des  stilisierenden  Ele- 
mentes konnte  es  geschehen,  daß  alle  natura- 
listische Kunst  dem  Verdachte  der  Nachahmung 
verfiel  und  alles  Können,  das  sich  auf  Beherr- 
schung der  Sichtbarkeit  richtet,   in  Mißkredit 
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geriet.  Dabei  übersieht  man  jedoch,  daß  das 
Können  der  Naturalisten  keineswegs  auf  Illusio- 
nismus beruht,  sondern  eben  auf  der  streng  durch- 
geführten Methode  der  Darstellung,  auf  der  be- 
wußten Unterordnung  unter  ein  Gestaltungs- 
prinzip, durch  die  erst  Kunstwerke,  d.  h.  stili- 
sierte Gebilde  entstehen. 

Unsäglich  kompliziert  wird  die  Frage  nach 
dem  Können  aber  erst  dann,  wenn  wie  in  un- 
serer Zeit  die  Kunst  bewußt  von  der  Naturge- 
gebenheit losgelöst  wird.  Wir  sahen,  daß  es  bei 
der  naturalistischen  Sehweise  darin  bestand, 
aller  Naturwahrheit  zum  Trotz  dennoch  einen 
Stil  hervorzubringen ;  es  müßte  also  offenbar 
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bei  den  bewußt  stilisierten  Werken  umgekehrt 
gerade  darin  zu  suchen  sein,  daß  der  Künstler 
seinen  Stilisierungen  noch  ReaUtät,  natürhches 
Leben  zu  erhalten  weiß.  Und  so  ist  es  in  der 
Tat :  nur  wenn  noch  eine  enge  und  unmittelbare 
Beziehung  zur  Wirklichkeit  vorhanden  ist,  ver- 
mag ein  solches  Werk  eine  allgemeine  Wirkung 
auszulösen.  Aber  nur  dann  wird  die  Realität 
noch  lebendig  hindurchleuchten,  wenn  die  Ver- 
wandlung der  Natur,  die  eigene  Form,  in  ziel- 
bewußter und  konsequenter  Arbeit,  die  nichts 
dem  bloßen  Gefühl  überläßt,  entwickelt  ist. 

Klarheit  über  die  Mittel  führt  aber  ganz  von 
selbst  zu  Präzision  und  Reinlichkeit  auch  der 


»INTARSIA  AUF  NEB.  SCHRANK« 


Handschrift.  Darum  ist  es  durchaus  keine  Äußer- 
lichkeit, daß  eine  gute  Technik  als  Merkmal 
guter  Kunst  gilt;  denn  sie  ist  ein  Zeichen  für 
die  Besonnenheit  im  Schaffen,  die  nichts  dem 
Zufall  überläßt.  Zufall  ist  der  eigentliche  Gegen- 
satz zu  Kunst;  unbewußtes,  prinzipienloses  Ar- 
beiten auf  gut  Glück  der  Gegensatz  zum  Kön- 
nen. Vorübergehende  Eindrücke  auf  die  Stim- 
mung können  auch  durch  Zufallswirkungen 
erzielt  werden;  eine  Kunst,  die  Anspruch  auf 
Allgemeingültigkeit  und  Dauer  macht,  muß  zu 
allen  Zeiten  „gekonnt"  sein,  das  heißt,  sie  muß 
eine  Form  haben,  die  das  Resultat  einer  durch- 
dachten und  strengen  Arbeitsmethode  ist.  —  b. 
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Für  den  Künstler  wie  für  den  A\enschen  ist 
eine  geschichtlielie  Ansicht  verwandter  Zu- 
stände zu  schnellerer  Bildung  höchst  vorteilhaft. 
Jeder  einzelne  Mensch,  besonders  der  tüchtijje, 
kommt  sich  früher  viel  zu  bedeutend  vor,  und 
so  nimmt  er  auch  im  \  ertrauen  auf  selbständijje 
Kraft  viel  zu  geschwind  für  diese  oder  jene  Ma- 
xime Partei,  handelt  und  arbeitet  auf  dem  einge- 
schlagenen Wege  mit  Lebhaftigkeit  vor  sich  hin, 
und  wenn  er  zuletzt  seine  Einseitigkeit,  seinen 
Irrtum  einsehen  lernt,  so  wechselt  er  ebenso 
heftig,  ergreift  eine  andre  vielleicht  ebenso  fehler- 
hafte Richtung  und  hält  sich  an  einen  ebenso 
mangelhaften  Grundsatz.  Nur  erst  spät  wird  er 
seine  Geschichte  gewahr  und  lernt   einsehen, 


wieviel  weiter  ihn  eine  stetige  Bildung  nach 
einem  geprüften  Leitfaden  hätte  führen  können. 
Wenn  der  Kenner  seine  Einsicht  bloß  der  Ge- 
schichte verdankt,  so  ist  auch  die  Geschichte  der 
Kunst  für  den  jungen  Künstler  von  der  größten 
Bedeutung,  nur  müßte  er  nicht  in  ihr  etwa  nur 
trübe,  leidenschaftlich  zu  erjagende  Vorbilder, 
sondern  sich  selbst  auf  seinem  Standpunkt,  in 
seiner  Beschränkung  gleichnisweisc  gewahr  wer- 
den. Aber  leider  ist  selbst  das  kaum  Vergangene 
für  den  Menschen  selten  belehrend  ohne  daß 
man  ihn  deshalb  anklagen  kann.  Denn  indem  wir 
die  Irrtümer  unsrer  Vorfahren  einsehen  lernen, 
so  hat  die  Zeit  schon  wieder  neue  Irrtümer  er- 
zeugt, die  uns  unbemerkt  umstricken,     gof.iiik. 
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VIKTOR  LURJE    WIEN.  =- HOLZ-INTARSIA. 

AUSFÜHRUNG-  WIICNF.R  WERKSTÄITE. 


»HANDWERKLICHE  KUNST«. 


Der  handwerklichen  Kunst  neue  Freunde  zu 
gewinnen,  Verständnis  und  Liebe  für  alte 
und  neue  Arbeiten  zu  wecken,  ist  das  Ziel  des 
letzten  „Werkbund-Jalirbuches".  Schöne  hand- 
werkliche Arbeiten  aus  alter  und  neuer  Zeit  sind 
in  dem  Bande  vereinigt,  und  erprobte  Kunst- 
handwerker haben  zu  den  einzelnen  Arbeitsge- 
bieten leichtfaßliche  Erklärungen  gegeben.  Der 
Herausgeber  des  Buches,  Professor  Karl  Groß, 
sagt  in  der  Vorrede  manches  beherzigenswerte 
Wort,  das  zum  Segen  unseres  Kunsthandwerkes 
in  alle  Ohren  dringen  sollte.  Er  schreibt:  „Kunst- 
handwerk ,  künstlerisches  Handwerk ,  ange- 
wandte Kunst ,  handwerkliche  Kunst  —  all 
diese  Benennungen  sind  gebräuchlich  für  jenes 
schöpferische  Gestalten,  das  zwischen  dem  nur 
technische  Handwerk  und  der  freien  Kunst 
steht.  Freie  Kunst  ist  ein  Schaffen  mit  starken 
seelischen  Werten,  unbeeinflußt  von  Zweckge- 
danken oder  Auftraggebern,  ein  reines  Erlebnis 
des  Künstlers.  Wie  viele  können  sich  rühmen, 
solch  „freie  Künstler"  zu  sein,  nur  so  schaffen 

zu  können?  

Der  Einzelne,  auf  sich  allein  gestellt,  und  sei 
es  der  größte  Künstler,  kann  nur  Pfadfinder  sein ; 
das  ganze  geistige  Wollen  seiner  Zeitepoche 
vermag  er  nicht  auszudrücken.  In  künstlerisch 
unreifer  Zeit  wirkt  der  freie  Künstler  groß;  eine 


reife  Zeit,  welche  die  Künste  zur  Harmonie  des 
Schaffens  zusammenfaßt,  ordnet  den  Künstler 
ein  zu  einem  Glied  im  Ganzen.  Sein  Schaffen 
rollt  ins  Leben,  in  den  Kreislauf  des  Blutes  der 
Nation ,  seine  Werke  werden  nicht  in  Museen 
gezeigt  wie  fremde  Tiere  im  Zoologischen  Gar- 
ten. Erst  dann  steigt  die  freie  Kunst  von  ihrer 
einsamen  Höhe ,  und  alles  Große  und  Schöne 
wird  zur  angewandten  Kunst.  Unterdessen  mag 
die  freie  Kunst  Hüterin  des  heiligen  Feuers  sein. 
Bedeutet  so  „angewandte  Kunst"  Einordnen 
der  Persönlichkeit  in  eine  höhere  Einheit,  so 
steht  bei  dem  Begriff  „handwerkliche  Kunst" 
der  mit  dem  Material  ringende  Künstler  der 
Gestalter  des  Einzelwerkes  vor  uns.  All  das, 
was  im  Ganzen  künstlerisch  lebt  und  wirkt, 
gehört  hierher;  was  gemalt,  gemeißelt  und  ge- 
schnitzt ist,  was  in  Gold  und  Silber  gehämmert 
und  gegossen,  in  Samt  und  Seide  gestickt  und 
gewirkt,  in  Ton  geformt  und  glasiert  ist,  alles 
das  ist  handwerkliche  Kunst,  soweit  es  künst- 
lerisch beseelt  ist.  Schade,  daß  man  heute 
diesen  spitzfindigen  Unterschied  machen  muß 
und  nicht  schlankweg  vom  Handwerk  reden 
kann.  Um  das  zu  können ,  müssen  wir  aber 
aus  der  heutigen  Zerrissenheit  der  Lebens-  und 
Arbeitsanschauungen  erst  vdeder  zur  höheren 
Einheit  kommen.  Wer  handwerkliche  Kunst  im 


.PERLMUTTER-DOSE. 
MIT  VERGOLDETER  SILHERF.\SsrNG.    SAMMLUNG  GRÜNES  GEWÜLBE-DRESDEN. 


tFa)idzvt  rkliL  -Jir  Kit  usf. 


besten  Sinne  machen  will,  muß  gleich  dem  freien 
Künstler  schaffen  können.  Starke  schöpferische 
Triebe  müssen  ihn  drängen,  und  in  stiller  Werk- 
stätte und  ohne  Zeitgedanken  soll  das  Werk 
reifen  können.  Dann  sammelt  sich  technische 
und  künstlerische  Erfahrung ,  immer  mehr 
schmiegt  sich  Material  und  Werkzeug  in  den 
künstlerischen  Willen,  und  der  schöpferische 
Gedanke  zwingt  das  Material  zur  Entfaltung 
höchster  Reize.  Wer  je  an  der  Werkbank  saß, 
und  so  schaffen  konnte,  weiß,  wie  beglückende 
Arbeit  ist.  Fehlschläge  regen  nur  zum  Besser- 
machen an.  Aber  wie  Wenigen  ist  es  vergönnt, 
so  arbeiten  zu  können  und  Nachwuchs  zu  er- 
ziehen, der  wieder  so  arbeiten  kann,  um  von 
Erfahrung  zu  Erfahrung  zu  schreiten!  Es  fehlt 
die  Stetigkeit  der  Entwicklung,  die  Vererbung 
der  Geschicklichkeit  vom  Vater  auf  den  Sohn. 
Es  fehlt  die  nötige  Anzalil  von  Auftraggebern, 
welche  die  Entwicklung  ermöglichen  könnten. 

Gäbe  es  nur  fünfhundert  verständnisvolle 
Sammler  und  Besteller  von  deutscher  hand- 
werklicher Kunst  in  Deutschland,  so  wäre  der 
leider  noch  geringen  Zahl  von  Tüchtigsten  und 
der  Weiterentwicklung  ihres  Könnens  viel  ge- 
holfen. —  Familienschätze  persönUchster  Art 
könnten  wieder  erstehen  mit  unmittelbaren  Be- 
ziehungen zum  Auftraggeber,  mit  lebendigen 
Erinnerungen  fürKinder  und  Kindeskinder.  Was 
Hegt  hier  nicht  alles  brach  an  gemütsvollen 
Möglichkeiten  I 

Man  wende  sich  nur  an  die  Tüchtigsten,  und 
schlichte  wie  prächtige  Ideen  werden  zum  Vor- 
schein kommen.  Söhne  kamen  glücklich  zurück 
aus  den  Schlachten.  Habt  ihr  ihnen  etwas  an- 
fertigen lassen  aus  den  künstlerischen  Möglich- 
keiten, die  dieses  Buch*)  zeigt,  —  einen  Gegen- 
stand, der  davon  berichtet  und  den  späte  Enkel, 
ehrfurchtsvoll  der  großen  schweren  Zeit  ge- 
denkend, in  Händen  haben  werden?  Ist  es 
nicht  überhaupt  schön,  Familienstücke  zeigen 
zu  können,  die  auf  besondere  Begebenheiten 
in  der  Familie  hinweisen  und  den  Namen  erster 
Meister  tragen  ?  All  das  ist  auch  mit  verhält- 
nismäßig bescheidenen  Mitteln  zu  erreichen, 
eine  sinnige  Idee  adelt  auch  einfaches  Material. 
Wenn  nur  ein  Teil  der  Mittel,  die  für  unpersön- 
lichen Luxus  und  für  zweifelhafte  Altertümer 
aufgewendet  werden,  solcher  Verinnerlichung 
des  Besitzes  zugeführt  würden,  wäre  der  deut- 
schen handwerklichen  Kunst  wieder  geholfen. 
Museen  und  alter  Familienbesitz  zeigen  solche 
Beispiele    jedem,    der   sich    unterrichten    will. 


1  »Handwerkliche  Kunst  in  alter  und  neuer  Zeitc, 
herausgegeben  vom  'Deutschen  Werkbund«.  Verlag  Her- 
mann  Reckendorf,  Berlin  W.  35.   Preis  60. —  Mark.   Die 

Abbildungen  S.    199 — 204  sind  dem    Huche  entnommen. 


Nicht  nur  Einzelpersonen  haben  sich  früher 
dieser  handwerklichen  Kunst  bedient,  sondern 
auch  Körperschaften,  Staat  und  Städte.  Es  sei 
nur  an  die  alten  Innungsschätze  erinnert  oder 
an  das,  was  alte  Rathäuser  davon  bergen,  — 
Dinge,  die  heute  Millionen  wert  sind.  Die  Nach- 
folger der  Innungen  sind  heute  die  großen  Be- 
rufsvereinigungen. Nur  wenige  davon  verwen- 
den ihre  Mittel  bei  gegebenen  Gelegenheiten 
wirklich  nutzbringend  für  sich  und  für  das  deut- 
sche künstlerische  Handwerk. 

Man  wende  nicht  ein,  daß  wir  kein  reiches 
Volk  mehr  sind.  Wir  werden  es  uns  zwar  er- 
sparen müssen,  übertriebene  Siunmen  für  Ge- 
mälde und  Plastiken  auszugeben,  aber  gerade 
die  handwerkliche  Kunst  rechnet  nicht  mit  diesen 
Summen  und  vermag  dennoch  edlen  Bedürf- 
nissen nach  künstlerischem  Besitz  zu  genügen. 

Dazu  kommt  die  Frage  der  Ausfuhr  hoch- 
wertig veredelter  Rohstoffe.  Es  braucht  hier 
nicht  wiederholt  zu  werden,  welche  Rolle  jene 
Nationen  in  der  Weltwirtschaft  spielen,  deren 
Geschmack  und  Leistungen  auf  dem  Gebiete 
der  handwerklichen  Künste  sich  durchzusetzen 
vermochten.  Vieles  hängt  heute  für  uns  davon 
ab,  und  keine  menschliche  Tätigkeit  vermag 
einem  Rohstoff  mehr  Werte  jeder  Art  zu  geben 
als  echte  künstlerische  Arbeit. 

Wir  müssen  aber  erst  im  Lande  selbst  diese 
Kräfte  auslösen  tuid  vervollkommen. 

Manche  schöne  alte  Technik  wartet  auf  Künst- 
lerhände, um  aus  dem  billig  Handwerklichen  in 
wertvolle  Kunst  gewandelt  zu  werden.  Manche 
Technik  droht  auszusterben,  wenn  sie  nicht  in 
künstlerische  Pflege  genommen  wird."  .  .  .  .  o. 

Ä 

HOLZSCHNITZEN.  Ein  alter  vertrauter 
Klang  liegt  in  diesem  Wort.  Es  gibt  kaum 
einen  kunsthandwerkUchen  Zweig,  der  sich  rüh- 
men könnte,  volkstümhcher  gewesen  zu  sein  als 
die  Holzschnitzerei.  —  Gewesen  zu  sein  I  —  Die 
verschiedenartigsten  Einflüsse  haben  dieses 
schöne  Handwerk  in  den  letzten  Jahrzehnten  so 
zerrüttet,  daß  von  seinem  guten  Geiste  nichts 
mehr  übrig  geblieben  ist.  Manches  ist  schon  ver- 
sucht worden,  um  da  zu  bessern.  Aber  wie  hat 
mans  angepackt?  Man  hat  immerzu  an  Kunst 
gedacht  und  nicht  an  Handwerk.  Man  hat  mo- 
delliert und  entworfen  und  hat  das  Ding  dann 
von  irgendwem  schnitzen  lassen.  So  kommt  man 
einer  so  rassigen  Sache  wie  der  Holzschnitzerei 
nicht  bei.  Da  heißt  es  an  der  Wurzel  ansetzen, 
eben  am  Handwerklichen;  erst  wieder  beschei- 
denundmitLiebediehandwerklichenWirkungen 
und  Möglichkeiten  suchen,  die  im  Laufe  der 
Zeit  so  tief  verschüttet  worden  sind,  und  sie 
mit  eigenem  Geiste  meistern.  ...    in.  a.  windf. 
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BEMERKUNGEN  ZUM  NEUEN  KUNSTHANDWERK. 


Es  ist  eins  der  merkwürdigsten  Ereignisse, 
daß  gute  kunstgewerbliche  Überlieferungen 
so  oft  spurlos  verloren  gehen.  Verständlich 
könnte  noch  scheinen,  daß  eine  spezielle,  kunst- 
reiche Handwerkstradition  hie  und  da  erlischt. 
Wo  CS  sich  aber  nur  darum  handelt,  daß  gute, 
vorhandene  Muster  in  ihrer  Qualität  erkannt 
und  dem  neuen  Schaffen  zugrunde  gelegt  wer- 
den —  da  steht  man  doch  vor  einem  Rätsel, 
wenn  man  sieht,  daß  ohne  Not,  ohne  Zwang 
das  offensichtlich  Gute  ungenützt  bleibt  und 
durch  offensichtUch  Schlechtes  ersetzt  wird. 
Man  denke  z.  B.  an  den  Buchdruck  und  an  die 
Buchbinderei.  Die  zweite  Hälfte  des  neun- 
zehnten Jahrhunderts  zeigt  uns  da  einen  Nie- 
dergang ohnegleichen.  Und  doch  waren  da- 
mals die  herrlichen  alten  Drucke,  die  vorzüg- 
lichen Satzbilder,  Schriften  und  Bucheinbände 
des  17.  und  18.  Jahrhunderts  ebenso  bekannt, 
ebenso  zugängUch  und  ebenso  geschätzt  wie 
heute.  Wir  können  uns  heute  überhaupt  nicht 
mehr  vorstellen,  wieso  die  Buchkunst  etwa  der 
70er  und  80er  Jahre  angesichts  dieser  pracht- 
vollen Muster  so  in  Barbarei  ausarten  konnte 
wie  es  geschehen  ist.  Da  waren  keinerlei  hand- 
werkliche oder  sonstige  Hemmungen  vorhan- 
den, die  etwa  hätten  verhindern  können,  daß 
ein  Setzer  sein  Satzbild  ebenso  richtig  und  gut 
der  Bogengröße  anpaßte,  es  blockhaft  zusam- 
menschloß wie  die  alten  Muster  es  ihm  zeigten. 
Was  fehlte,  war  offenbar  der  wache  und  ent- 
schiedene Sinn  und  Wille  für  Qualität.  Nicht 
nur  um  etwas  Gutes  zu  machen,  sondern  auch 
um  etwas  Gutes  zu  erkennen,  bedarf  es  einer 
schöpferischen  Kraft  der  Tiefe,  die  nicht  im- 
mer vorhanden  ist. 

Wir  erleben  das  heute  mit  großer  DeutUch- 
keit.  Es  ist  vielleicht  der  sicherste  Gewinn  un- 
seres jaluzehntelangen  Mühens  um  handwerk- 
Uche  Neuform,  daß  uns  die  Erkenntnis  für  die 
Arbeitsbedingungen  des  echten  Handwerks  und 
für  die  Schönheit  alter  Leistungen  neu  geschärft 
wurde.  Der  Geist  der  Maschine  und  der  indu- 
striellen Produktion  war  wie  ein  Rausch  über 
uns  gefallen.  Die  Ernüchterung  von  diesem 
Rausch  —  das  ist  das  neue  Kunsthandwerk, 
das  ist  die  Wiederkefir  der  Liebe  im  Umgang 
des  Menschen  mit  den  Materialien  und  das 
Aufkommen  einer  neuen  handwerkhchen  Ge- 
sinnung. Diese  zarten,  geistigen  Neuerwerb- 
ungen hatten  anfangs  im  Gewirre  von  Schloten 
und  Maschinen,  in  dem  zermalmenden  Inein- 
andergreifen von  quahtätslosem  Angebot  und 


unwertiger  Nachfrage  einen  heirten  Stand.  Aber 
ihr  Feld  hat  sich  ständig  erweitert,  ilir  Lebens- 
recht und  ihre  Lebensnolwendigkeit  haben  sich 
in  der  Folge  klar  erwiesen. 
'ri  I  Daß  man  nicht  allzu  skeptisch  denken  darf 
über  die  Anteilnahme  der  Verbraucher  (Käufer, 
Sammler  usw.)  an  diesem  neuen  Handwerk,  das 
beweist  abermals  das  Buch.  Vor  1900  etwa 
war  der  Ehrgeiz  des  Sammeins  schöner  Bücher 
bei  uns  ziemlich  eingeschlafen.  Seitdem  ist  er 
wieder  derart  kräftig  zum  Leben  erwacht,  daß 
er  einen  der  sichersten  Kalkulationsposten  im 
deutschen  Verlegergeschäft  bedeutet.  Ja,  er 
hat  Äußerungen  gezeitigt,  die  fast  übertrieben 
anmuten.  Jedenfalls  liegt  hier  ein  schlagender 
Beweis  dafür  vor,  daß  die  Qualitätssteigerung 
des  Angebots  auch  eine  QuaUtätssteigerung  der 
Nachfrage  herbeiführt.  Es  gibt  heute  verständ- 
nisvolle Sammler  neuer  Glaswaren,  neuer  Schnit- 
zereien, neuer  Porzellane.  Wenn,  wie  zu  erwar- 
ten steht,  fortan  schon  in  der  Schule  das  Nötige 
geschieht  zur  Weckung  des  Verständnisses  hand- 
werkUcher  Form,  dann  wird  auch  das  Volk 
bald  dankbarer  die  Arbeit  dieses  neuen,  edlen 
Handwerkerstammes  begrüßen. 

Vielleicht  ist  dieser  Zusammenhang  der  rich- 
tige Ort,  eine  Anmerkung  zu  machen  zu  der 
Rolle,  die  der  vielverlästerte  Kunstgewerb- 
1er  des  Reißbretts  gespielt  hat.  Er  wird 
heute  mit  allerlei  abwertigen  Prädikaten  belegt, 
weil  er  ohne  Kenntnis  von  Rohstoff  und  Ver- 
fahren seine  Formen  aufs  Papier  spielte.  For- 
men, denen  Leben  und  Notwendigkeit  mangelte 
und  die  der  eigentliche  Handwerker  dann  erst 
schlecht  und  recht  zu  verwirklichen  berufen 
war.  Alle  diese  üblen  Prädikate  sind  berech- 
tigt; schon  deshalb,  weil  die  Existenz  dieses 
bloßen  Reißbrett-Handwerkers  nur  dazu  ge- 
eignet war,  den  eigentlichen  Handwerker  auf 
dem  niedrigen  Stand  eines  bloßen  Reproduk- 
tions-Automaten festzuhalten.  Aber  man  darf 
nicht  vergessen,  daß  in  der  letzten  Auswirkung 
dieser  Mann  vom  Zeichenbrett  eben  doch  der 
Helfer  war,  der  dem  Handwerk  zeigte,  wo  es 
ihm  fehlte.  Die  Erneuerung  konnte  nicht  aus 
dem  Handwerk  kommen,  denn  das  hatte  sein 
geistiges,  sein  menschliches  Element  zum  größ- 
ten Teil  eingebüßt.  Sie  mußte  von  der  gei- 
stigen Seite  kommen,  und  der  Reißbrett-Künst- 
ler war  der  erste  ungeschickte  Griff  der  helfen- 
den Hand,  um  das  Handwerk  wieder  auf  die 
Höhe  zu  bringen.  Das  ist  denn  doch  ein  wich- 
tiger Dienst  gewesen.  .....      Heinrich  ritter. 
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Schrittweise  bricht  sich  die  Erkenntnis  Bahn, 
das  Grabzeichen  als  ein  in  sich  abgeschlos- 
senes Gebilde  aufzufassen,  das  unabhängig  von 
seiner  Umrahmung  sich  auch  dann  noch  als 
harmonische  Einzelschöpfung  darbieten  muß, 
wenn  die  vergänglichen  Ausschmückungen  der 
Hecken  und  Blumen  in  späteren  Jahren  einem 
schlichten  Rasenteppich  gewichen  sein  werden. 

„Nach  uns  die  Sintflut".  Schien  dieses  Wort 
nicht  die  Losung  zu  sein?  —  Dieses  Eindrucks 
kann  sich  nicht  erwehren,  wer  die  ungezählten 
Denkmalsgebilde  betrachtet,  die  gegen  grüne 
Wände  gestellt  sind  und  nur  eine  vollständig 
einseitige  Durcharbeitung  erfuhren.  Daß  das 
Material  des  Steines  eine  viel  längere  Haltbar- 
keit aufweist,  als  das  der  Hecke,  daß  die  pflanz- 
liche Umrahmung,  auf  die  die  Grabmäler  der 
Gegenwart  mit  wenigen  Ausnahmen  eingestellt 
sind,  infolge  beschränkter  Lebensdauer  eines 
Tages  verschwunden  sein  wird,  dürfte  selbst 
dem  Laien  einleuchten. 

Unsere  Enkel  werden  Gelegenheit  haben,  die 
leeren  Rückseiten  der  Grabzeichen  unserer  Zeit 
zu  belächeln,  und  für  die  einzige  Entschuldigung, 
die  wir  erhaschen  wollten  —  die  der  Rücksicht- 
nahme auf  möglichst  sofortige  „photographische 
Bildwirkung"  — ,  werden  sie  wohl  kaum  Ver- 
ständnis zeigen 


Begrüßenswert  ist  jede  Bestrebung,  die  den 
Umriß  der  Aufgabe,  Grabzeichen  zu  formen, 
knapp  und  scharf  zieht,  die  der  Lösung  im  vor- 
aus schon  entgegenkommt,  in  dem  sie  gewisse 
Grundformen  festlegt,  derer  sich  der  gestaltende 
Künstler  zu  bedienen  hat.  In  der  Beschränkung 
zeigt  sich  dann  der  Meister.  — 

Aus  dem  Wettbewerb  der  Stadt  Berlin  zur 
Erlangung  von  Entwurfsmodellen  von  Gegen- 
ständen für  eine  Berliner  Aschenbeisetzungs- 
Anlage  liegen  mir  die  Arbeiten  des  schon  von 
früheren, ähnlichenWettbewerben  her  bekannten 
Architekten  Erich  Richter  vor,  der  in  einer  Zu- 
sammenarbeit mit  dem  Bildhauer  Hermann 
Müller  Lösungen  der  im  Wettbewerb  gestellten 
Aufgaben  fand,  die  in  künstlerisch  lauterer  Ge- 
sinnung eindringlich  und  klar  die  Sprache  ähn- 
licher Werke  unserer  alten  heimatlich-hand- 
werksgerechten Weise  sprechen.  Es  erübrigt 
sich,  näher  auf  die  im  Bilde  wiedergegebenen 
Arbeiten  einzugehen.  Sie  sprechen  für  sich 
selbst,  wie  die  beiden  aus  demselben  Wett- 
bewerb stammenden  Brunnen  des  Bildhauers 
Robert  Elster,  die  mit  ersten  Preisen  ausge- 
zeichnet wurden.  Den  im  Bilde  gezeigten 
Lösungen  der  Brunnen  lag  die  Aufgabe  zugrunde, 
Schöpfbrunnen  an  2  Meter  hoher  Mauer  und 
an  1  Meter  hoher  Hecke  zu  gestalten  und  es 
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liegt  wohl  mehr  an  der  Fassung  der  Aufgabe, 
als  an  dem  gestaltenden  Künstler,  wenn  sich 
der  Eindruck  einschleicht,  als  ob  bei  dem  gegen 
die  Hecke  gestellten  Brunnengebilde  die  Halt- 
barkeit des  Steines  nicht  im  rechten  Einklang 
zu  dem  vergänglichen  Material  der  Hecke  sich 
verhielte,  eine  Empfindung,  die  bei  dem  gegen 
die  Mauer  stoßenden  Brunnen  deswegen  nie 
aufkommen  kann,  weil  die  Gleichwertigkeit  des 
Materials  (Mauer  und  Brunnen)  den  Charakter 
des  Wandbrunnens  völlig  rechtfertigt.  .  .  ,   w.  n. 


Die  Neuschöpfung  ist  niemals  ein  von  vorne 
Anfangen,  sondern  eineWeiterentwicklung. 
Die  Neuschöpfung  ist  eine  Umformung  der  tra- 
ditionellen Form  durch  die  schöpferische  Begei- 
sterung des  Künstlers,  der  ein  neues  Bedürfnis 
auszudrücken  versucht,  der  seinem  neuen  Ideale 
nachstrebt.  —  Durch  die  Nachahmung  fertiger, 
vollkommener  Stilorganismen  wird  das  eigene 
künstlerische  Streben  nicht  befruchtet.  Jedem 
neuen  Bedürfnis,  jedem  neuen  Empfinden  gegen- 
über versagt  die  Tradition e.  ehmann. 


ARCHITEKT 
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DIE  KUNST  IN  DER  SCHULE. 


Die  Kunst  muß  in  die  Schule,  als  Lehr-  oder 
besser:  als  Anschauungsstoff,  wie  die  Lite- 
ratur und  gleichwertig  neben  dieser. 

Nicht  als  ob  mir  die  Schule  ein  so  glänzendes 
Mittel  schiene ,  Dinge  des  Gefühls  und  der 
Schöpferkraft  sachgemäß  zu  behandeln.  Aber 
sie  ist  immerhin  die  beste,  nein,  die  einzige 
Gelegenheit,  wichtige  Stoffe  zwangmäßig  vor 
einen  größeren  Kreis  von  Menschen  zu  bringen ; 
noch  dazu  von  Menschen  im  Alter  der  Auf- 
nahmefähigkeit.   Selbstverständlich  ist  bei  den 


Beziehungen  des  Menschen  zur  Kunst  der  wich- 
tigste Punkt  das  innere  seelische  Verhalten  des 
Aufnehmenden,  das  dankbare  Hinnehmen,  die 
Fähigkeit,  Kunst  zu  erleben  oder  vielmehr  durch 
die  Kunst  sich  selbst  zu  erleben.  Das  kann 
nicht  gelehrt  werden.  Das  kann  höchstens  von 
sehr  fähigen  Menschen  (zu  denen  die  Lehrer 
im  allgemeinen  nicht  gehören)  in  andern  vorbe- 
reitet oder  erschlossen  werden.  Aber  eines 
kann  die  Schule  —  und  die  Volksbildungs- 
arbeit —  tun,  etwas  recht  Wichtiges:  sie  kann 


209 


ARCHITEK  1  E.  KIClllh,K,  I'.ILDIIAUEK.  H.  MÜLLER. 
•  GRABMAL«  EIN  I.  PREIS  AUS  EINEM  WETIBKWERH  DER  STADT  BERLIN. 


I >ii   KiDisl  in  der  Sclntlc. 


[All  K   R.  l.LMEl 


'PFBRUNNEN« 


die  Kunst  wenigstens  als  Stoff  an  die  Gemüter  heran- 
tragen. Wenn  es  wahr  ist,  daß  der  Geschmack  nur 
da  roh  und  ungeschliffen  bleibt,  wo  keine  oder  man- 
gelhafte Materialkennlnis  herrscht,  dann  tut  der  eine 
nützliche  Arbeit,  der  bescheiden  und  fleißig  dafür 
sorgt,  daß  die  Berührungsflächen  zwischen  den  Men- 
schen und  der  Kunst  erweitert  werden. 

Es  ist  ein  lächerlicher  Zustand,  daß  politische  Ge- 
schichte und  Literaturgeschichte  in  den  Schulen  ge- 
trieben werden,  daß  aber  daneben  die  wichtigen  gei- 
stigen Geschehensabläufe,  die  im  Bereich  der  Kunst 
vorgehen,  ganz  außer  Acht  bleiben.  Von  Klopstock 
und  Platen,  sogar  von  Matthisson  und  Ramler  hört  der 
Sekundaner.  Aber  Grünewald,  Holbein,  Dürer  blei- 
ben ihm  völlig  leere  Begriffe.  Im  Bezirk  der  bildenden 
Kunst  (samt  der  Baukunst)  spielen  sich  oft  wichtigere 
Ereignisse  ab,  als  in  derDichtung  der  gleichen  Zeit.  Es 


geht  nicht  an,  daß  all  diese  Dinge  leere 
Namen  bleiben  im  Ohr  des  jungen  Men- 
schen. Mindestens  seiner  Anschauung 
müssen  Proben  dieser  Leistungen  vor- 
geführt werden.  Der  begabte  Sinn  faßt 
gierig  selbst  dies  wenige  auf,  das  ihm 
die  Schule  bieten  kann,  und  bildet  sicli 
darauf  weiter.  Der  Unbegabte  sam- 
melt zum  wenigsten  einige  Grundvor- 
stellungen und  wird  aus  allergröbster 
Barbarei  des  Geschmacks  erlöst.  — 
Die  Kunst  muß  in  die  Schule;  heute 
mehr  als  je.  Denn  zum  Zusammen- 
halten unseres  Kulturbesitzes,  zu  seiner 
intensivsten  Auswertung ,  sind  wir 
durch  Drang  der  Zeiten  mehr  als  vor- 
dem verpflichtet ii.  rh  ier. 


ARCHITEKl    E.  RICHTER  U.   BILDHAUER  II.MILLER. 
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DER  MÜNCHENER  IMPRESSIONISMUS  UND  DER  MALER  JULIUS  HÜTHER 

VON  KÜRT  rnsiER. 


Es  besteht  die  an  sich  überraschende  Tat- 
sache, daß  in  München  der  Impressionismus 
nicht  zur  Entfaltung  gelangte,  daß  es  keinen 
Maler  hier  gab  oder  gibt,  den  man  als  Impressio- 
nisten in  der  französischen  oder  auch  Berliner 
Bedeutung  des  Wortes  bezeichnen  könnte.  Dies 
ist  merkwürdig  nicht  nur  aus  dem  Grund,  weil 
der  tonige  ReaUsmus,  der  Münchener  Land- 
schafter von  Dorner,  Wilhelm  Kobell  bis  zu 
Schleich,  Spitzweg,  Lier  in  ununterbrochen  fort- 
schreitender Entwicklung  als  notwendige  letzte 
Forderung  die  impressionistische  Form  vorzu- 
bereiten schien;  ähnlich  wie  das  in  Frankreich 
von  den  Malern  in  Barbizon,  Corot  vor  allem, 
geschah.  Und  auch  die  flockige,  aufgelöste  Mal- 
fläche des  alten  Leibl,  der  freilich  ziemlich  ab- 
seits vom  offiziellen  Münchener  Kunstbetrieb 
lebte,  schien  unmittelbar  zur  impressionistischen 
Forderung  hinzuleiten.  Aber  auch  um  deswillen 
ist  das  Ausbleiben  einer  vorbehaltslosen  im- 
pressionistischen Bewegung  verwunderlich,  weil 
die  entscheidenden  deutschen  Impressionisten, 
Liebermann,  Corinlh,  Slevogt,  in  München  die 
besten  Jahre  ihres  Werdens  verlebten. 

Es  liegt  unzweifelhaft  in  der  Atmosphäre  der 
Stadt,  die  aller  radikalen  Forderung  ausweicht. 


begründet,  wenn  die  impressionistische  Be- 
wegung sich  hier  nicht  auswirken  konnte.  Neben 
einer  dekorativ  stilisierenden  Gruppe,  die  ihre 
Vertreter  in  Sluck,  Hengeler  und  in  Lenbachs 
Spätwerken  hat,  neben  einer  andern,  die  vom 
Leiblkreis  herkommt,  und  Habermann  und  Albert 
Keller  zu  ihrem  Kreis  zählt,  neben  den  Aus- 
läufern der  MünchenerLandschaf  tum  Willroider, 
Baer  und  Toni  Stadler,  tritt  die  impressionistische 
Gruppe,  zu  der  etwa  Zügel,  Samberger,  aber 
auch  Hüther  zählt,  erheblich  zurück;  und  man 
wird  auch  vor  diesen  Arbeiten  nur  sehr  bedingt 
von  Impressionismus  reden  können. 

Dies  besagt :  Es  gibt  hier  keine  aufgewühlte, 
in  allen  Fasern  vibrierende  Farbfläche,  Dieser 
Maler  läßt  die  farbigen  Atome  nicht  erst  im 
Auge  des  Beschauers  zusammenwachsen,  son- 
dern er  bindet  sie  schon  in  der  Fläche  der  Tafel 
zu  großen  Ornamenten.  Er  erstrebt,  um  das 
ein  wenig  verrufene  Wort  dekorativ  zu  ver- 
meiden, die  tonige  Abstimmung  des  Bildes; 
dies  freiUch,  und  das  trennt  ihn  von  dem  Kreis 
um  Lier  und  Spitzweg,  unter  der  unmittelbaren 
Einwirkung  der  Substanz  von  Luft  und  Sonne. 

Der  Kreis  der  Dinge,  die  er  bildet,  deckt 
sich   mit   dem   malerischen   Ziel :    Körper    der 
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Menschen  in  praller  leuchtender  Sonne,  Land- 
schaft im  glühenden  flimmernden  Mittag.  Breit 
lagern  die  Flächen  nebeneinander,  die  Fcirben 
leuchten  unvermischt,  jedes  Bild  ist  wie  ein 
Stilleben  angenehm  zueinander  gestimmter 
Töne.  Denn,  man  darf  es  nicht  übersehen,  hier 
ist  die  selbstgewählte  Grenze  dieser  Kunst :  die 
Dinge  leben  nicht  intensiv  genug,  daß  sie  (wie 
etwa  in  den  Tjifeln  van  Goghs)  die  ihrem  Dasein 
gemäßen  Farben  gewissermaßen  aus  sich  her- 
aus erzeugen  könnten,   vielmehr   fügt  sie   ein 


K.-DAK.MSTAin.  »DER  REGENBOGEN« 

geschmackvolles  Temperament  zusammen.  Und 
auch,  was  jene  Münchener  Landschafter,  die 
man  Realisten  nennt,  besaßen,  die  innige,  meta- 
physische Belebung  aller  Kreatur,  ist  nicht  mehr 
vorhanden.  Hier  erst  ist  wahrhaft  Realismus. 
Man  sollte  deswegen  die  ehrUche  Arbeit 
dieser  Begabung,  die  die  sinnliche  und  sicht- 
bare Welt,  wie  sie  sie  sieht,  farbig  bildet,  nicht 
unterschätzen;  zumal  in  einer  Zeit,  die  geneigt 
ist,  die  Bedeutung  theoretischer  und  abstrakter 
Formprobleme  weit  über  Verdienst  einzuwerfen. 


lULrUS  HÜTHER. 
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jaUUS  IIÜTHER.  »MÄDCHEN  IM  WEINBERG. 
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»STRASSE  IM  SARCATAL« 


In  jedem  Kunstwerk  gibt  es  eine  Reihe  von 
Zeitbestandteilen.  Sie  sind  nicht  bewußt  und 
abgegrenzt  im  Geiste  des  Künstlers  vorhanden. 
Sie  tränken  sein  Unbewußtes  und  gehen  von 
da  aus  über  in  das  Werk.  Es  sind  die  Kräfte, 
die  Nöte  und  Begeisterungen,  die  den  kulturel- 
len Augenblick  beherrschen.    Es  sind  die  sitt- 


lichen und  ästhetischen  Wertungen,  die  in  Gunst 
stehen,  die  Bildungselemente,  die  Erkenntnisse 
und  die  Irrtümer,  die  die  Geisteslage  der  Zeit 
bestimmen.  Aus  all  diesen  Dingen  wächst  das 
Lebensgefühl  einer  Epoche  zusammen  und 
nur  in  diesem  Lebensgefühl  sind  die  künst- 
lerischen Epochen  von  einander  verschieden. 


J.  HÜTHER.  .WÄSCHERINNEN.  BESITZER  M.  H. 


221 


Es  ist  dem  Laien  sehr  nützlich,  auf  diese 
Zeitbestandteile  in  der  Kunst  zu  achten.  Er 
muß  sich  vor  allem  klar  machen,  daß  keine 
Kunst  existieren  kann,  in  der  sie  keine  Rolle 
spielen.  Er  darf  insbesondere  nicht  jene  unver- 
nünftige Art  von  Gegenwehr  in  sich  aufkommen 
lassen,  die  ilin  drängt,  diese  Zeitelemente  etwa 
abzulehnen.  Er  lehnt  damit  die  ganze  Kunst 
seiner  Epoche  ab  und  verarmt  damit  sein  eigenes 
Leben.  Es  ist  ja  nie  etwas  Meinungshaftes  und 
Subjektives,  was  ihm  da  entgegentritt,  sondern 
eine  zeitlich  bestimmte  Geisteslage.  Wenn 
z.  B.  der  Expressionismus  ganz  in  Erschütte- 
rungen und  Erregungen  lebte,  so  beweist  das 


furchtbare  äußere  Geschehen  dieser  Jahre  deut- 
lich genug,  wie  sehr  diese  Erregungen  auch  in 
wirklicher  Welt  vorhanden  waren.  Genau  so 
ist  es  mit  der  Sänftigung,  die  sich  unverkennbar 
in  Kunst  und  Geist  eben  durchzuringen  beginnt. 
Der  Laie  muß  die  Überzeugung  gewinnen,  daß 
die  Kunst  wie  ein  physikalisches  Meßinstru- 
ment zu  betrachten  ist,  an  dem  Wärme,  Höhe, 
Luftdruck  der  geistigen  Zeitlage  abgelesen  wer- 
den können.  Er  soll  sich  darauf  einstellen,  mit 
Neugierde  in  diesen  Angaben  zu  forschen,  so 
wird  unfehlbar  sein  Verhältnis  zur  Kunst  sich 
verliefen,  und  neue  Möglichkeiten  des  Ge- 
nusses werden  ihm  erschlossen  werden,      h.  r. 
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DER  MALER  FRITZ  HOFFMANN. 

VON  OSKAR  MARIA  GRAF. 


Im  Gegensatz  zu  den  Allergegenwärtigsten 
kommt  der  Münchner  Maler  Fritz  Hoffmann 
aus  dem  Erlebnis  Rembrandtscher  Ausdrucks- 
welt, findet  an  Hand  der  Ganz- Alten  zum 
eigentlichen  Element  reiner,  absoluter  Malerei 
zurück  —  :  Zur  Farbe  als  einzig  mögliche  Ver- 
sinnbildlichung seiner  inneren  Spannung. 

Das  Bild  eines  Malers,  —  dies  ist  die  funda- 
mentalste Erkenntnis,  die  wir  dem  Expressio- 
nismus verdanken  —  das  Werk  eines  Dichters 
ist  das  sichtbar  gewordene  Sinnbild  seiner  inne- 
ren Welt  oder  um  es  noch  deutlicher  und  auf 
die  Malerei  im  besonderen  anzuwenden:  „Ma- 
lerei ist  die  Kunst,  das  Unsichtbare  durch  das 
Sichtbare  auszudrücken".  Dieser  Satz  des 
außerordentlich  geistreichen  Eugene  Fromentin 


verdeutlicht  am  besten  das  Wesen  der  Werke 
Fritz  Hoffmanns  und  das  ist  es,  was  seine  Bil- 
der ins  Gedächtnis  einprägt,  was  sie  bedeutsam 
macht.  Aus  dem  Erlebnis  der  Naturanschauung 
ergibt  sich  für  diesen  Maler  die  Grundierung 
der  Leinwand.  Der  Raum  ist  damit  farblich 
(und  nur  so)  charakterisiert.  Aus  dieser  Tiefe 
wächst  alles  ins  Licht.  Das  ist  der  Prozeß  des 
Schaffens  dieses  „Nurmalers".  Es  gibt  für  ihn 
nur  diesen  einen  Weg,  diese  eine  Möglichkeit. 
Und  wenn  das  ganze  Werk  fertig  dasteht,  wirkt 
es  bis  in  die  letzte  Nuancierung  visionär.  Die 
Farbe  ist  auf  einmal  zum  Ausdruck  geworden, 
und  dieser  Ausdruck  läßt  das  Dargestellte  bis 
ins  Letzte  erkennen.  Nicht  der  Gegenstand 
drängt  sich  vor,  zeigt  sich,  sondern  die  abge- 
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schlossene  Welt  wird  aus  jedem  Pinselstrich 
erfaßbar.    Das  Wes  e  n  leuchtet  auf. 

Diese  hervorstechende  Eigenschaft  kenn- 
zeichnet alle  Bilder  dieses  Malers.  Bildnisse 
wie  das  „Selbstporträt",  jenes  zerfallene,  ver- 
löschte Antlitz,  kalt  und  verhalten,  abgewägt 
und  erfühlt  wie  seilen,  Gestaltungen  wie  ein 
„  Damenbild  " ,  ein  geradezu  klassisch  zu  nennen- 
des „Verzücktes  Mädchen",  jener  schlanke 
„Knabe",  die  ungeheuer  leuchtende  „Frau  mit 
jungem  Fuchs",  und  das  letzte  Ereignis  dieser 
schwer  erarbeiteten  Reihe,  der  man  die  Mühe 
nicht  ansieht,  das  „Doppelporträt"  (1920)  sind 
seltsam  eindeutige  Beweise  einer  tiefverinner- 
lichten  Farbbegabung.  Da  wird  aufgeschlossen 
ohne  Psychologismus,  ohne  verzettelnde  Lust 
Jim  Detail,  sondern  aus  der  zwanghaften  Not- 
wendigkeit zur  Monumentalität.  Wenige  Bilder 
jüngster  Maler  zeigen  beispielsweise  ein  solches 
Gewachsensein,  ein  solches  Zusanimenwölben 
und  eine  ebenso  räumliche  wie  farbliche  Ge- 
löstheit wie  dieses  „Doppelporträl". 
—  Die  Frühwerke  iloffmanns,  als  Resultate  ge- 
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nommen,  vermitteln  Schwarz  weiß -Wirkungen. 
Durch  intensive  Selbstschulung,  Zucht  und  Be- 
schwingung der  eigentlichen  Begabung  erst  er- 
rang sich  dieser  Maler  die  Frische,  das  Ver- 
lebendigende der  Nuance.  An  der  Schwelle 
solchen  Übergangs  stehen  „Die  zwei  Reiter" 
und  der  sehr  kaltgehaltene,  plastisch  heraus- 
tretende „Reiter  im  Mondschein". 

Schrankenlos  und  unbehemmt  aber  wirkt  sich 
das  Temperament  Hoffmanns  erst  in  den  hym- 
nischen Landschaften  aus.  Das  ist  alles  Farbe 
und  bedenkt  man,  daß  all  diese  Bilder  fast  ganz 
kleine  Flächen  sind,  so  ist  man  doppelt  erstaunt 
über  die  Weite  solcher  Himmel,  über  das  Auf- 
ragen solcher  Bäume.  Die  Sattheit  und  der 
Reichtum,  die  benervte  Feinheit  des  Pinsels, 
der  intuitive  Takt  in  der  Anwendung  der  Mittel 
treten  in  der  „Frühlingslandschaft"  zu  Tage. 
Da  weht  ein  Hauch  von  aufgebrochener  Erde, 
ein  Duft  von  Blütenüberfülle,  und  nirgends 
verfällt  der  Maler  in  eine  Süßlichkeit,  ins  ver- 
schwommene Nebeneinander.  Fest  zusammen- 
gefügt, herausgehoben  und  strahlend  durch  die 
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Durchsichtigkeit  stehen  das  „Landschaftsbild" 
mit  den  zwei  Bäumen  im  Vordergrund,  die 
„Landschaft"  mit  den  hingerissenen  Wald- 
strichen und  einem  Wolkenhimmel,  der  ins 
Unendliche  hineinzieht,  da.  Alles  Leben,  alles 
Bewegtsein,  das  echteste  Naturerlebnis,  die 
tiefste  Auseinandersetzung  mit  den  Wesens- 
elementen verleihen  diesen  Gestaltungen  Voll- 
endung. Welten  spannen  sich  aus.  Eine  echte, 
peitschende  Malerlust  jauchzt  aus  diesen  Bildern. 
Und  was  am  stärksten  berührt,  ist  die  ursprüng- 
liche Naivität,  das  Ungekünstelte  und  von  selbst 
Gekommene,  das  von  vornherein  bezwingt. 

In  einer  Zeit  langsamer  Klärung  der  Kunst- 
wertung, in  einer  Periode  der  Zielsetzung  ist 


es  wertvoll,  auf  diesen  Maler,  dem  die  Fctfbe 
als  Anfang  und  Grund  wieder  zu  erreichen, 
wesenthcher  Ausgangspunkt  ist,  hinzuweisen. 

Mit  der  stillen,  schlichten  Sachlichkeit  be- 
schloß Fritz  Hoffmann  seinen  Bildungsweg  und 
steht  heute  als  Sechsunddreißigjähriger  vor  end- 
lichem Ausbruch.  Es  ist  unwichtig,  all  seine 
Lehrer  von  jenem  kleinen  Braunschweigischen 
Hofmaler  über  Stadel,  Professor  Beyer,  Beer 
und  Kolitz  aufzuzählen.  Die  tiefste  Befruch- 
tung gaben  ihm  immer  die  Museen  mit  den 
besten  Rembrandts,  die  in  Florenz  gefundenen 
Primitiven  und  Leuchten  der  Frührenaissance. 

Es  genüge  die  Feststellung:  München  ist  um 
einen  wesentlichen  Maler  reicher.  ...     o.  m.  g. 
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Etwa  um  die  Wende  des  20.  Jahrhunderts 
beschäftigte  man  sich  in  Bildhauerkreisen 
lebhaft  mit  den  formalen  Prinzipien  der  Kunst. 
Man  versuchte,  die  optischen  Einstellungsmög- 
lichkeiten gegenüber  der  Erscheinung  klar  zu 
erfassen  und  als  Uterarischer  Niederschlag  der 
damals  diskutierten  Fragen  ist  vor  allem  Adolf 
Hildebrands  Schrift  „Das 
Problem  der  Form  in  der 
bildendenKunst"  bekannt 
geworden.  Hildebrand 
wollte  das  Kunstwerk  für 
unsere  Sehorgane  zurecht 
gemacht  wissen.  Der  Be- 
schauer sollte  nicht  in  be- 
ständiger Unruhe  um  die 
Skulptur  herumgetrieben 
werden,  er  erstrebte  Ein- 
fachheit ,  Ruhe  und  sie 
glaubte  er  mit  einer  ver- 
stärkten Betonung  des 
Flächenhaften  zu  gewin- 
nen, indem  der  Eindruck 
des  Drei-Dimensionalen 
möghchst  zu  Gunsten  des 
Zweidimensionalen  ver- 
schoben wurde.  Hilde- 
brand hat  seine  scharf 
formulierten  Forderungen 
in  seinem plastischenOeu- 
vre  zu  realisieren  verstan- 
den —  allein,  daß  auch 
ganz  andere  heterogene 
Sehmodalitäten  eine  gro- 
ße Wirkung  hervorrufen 
konnten ,  beweist  die 
gleichzeitige  Wirksamkeit 
Rodins,  der  im  Gegensatz 
zu  Hildebrands  klassizi- 
stischem Schönheitsideal 
ruhiger  Flächen  und  edler 
Formen ,  die  möglichst 
weitgetriebene  Verviel- 
fachung erstrebt.  Sehen 
heißt  bei  ihm  ein  ständi- 
ges Fluktuieren  der  For- 
men; die  ewig  wechselnde 
Bewegung  und  Unruhe, 
die  ihm  in  der  Natur  ge- 
genwärtig ist,  will  er  nicht 
stillen  —  nein,  er  sucht         i  k 


diese  Bewegung  und  will  sie  hervorholen:  die 
Flächen  werden  aufgelockert,  sie  beginnen  zu 
sprechen,  und  überall  an  der  Oberfläche  des 
Steines  scheint  der  Geist  des  Künstlers  heraus- 
zuschlagen. Man  muß  sich  die  Gegensätzlichkeit 
dieser  formalen  Prinzipien,  die  bei  Hildebrand 
und  Rodin  hervortreten  und  die  ja  letzten  Endes 
den  Widerstreit  zweier 
verschiedener  Weltan- 
schauungen umfassen,  ge- 
genwärtig halten,  will  man 
für  die  völlig  veränderte 
Problemstellung  auf  dem 
Gebiete  der  modernen 
Plastik  eine  Basis  gewin- 
nen. —  Auch  die  Bild- 
hauer der  jungen  Gene- 
ration haben  das  Form- 
problem von  neuem  auf- 
gerollt. Allein,  es  war 
bisher  weniger  von  der 
Verschiedenartigkeit  der 
Gestaltung  des  Sichtbaren 
als  von  der  bewußten  Ver- 
einfachung und  der  Zer- 
trümmerung traditioneller 
Formen  die  Rede.  Die 
früher  weniger  beachtete 
ägyptische,  indische  und 
chinesische  Plastik  ward 
plötzlich  zu  Ehren  ge- 
bracht und  selbst  den  pri- 
mitiven Holz-Skulpturen 
der  Naturvölker  wußte 
man  Geschmack  abzuge- 
winnen. Diese  Bestreb- 
I  ungen  können  ohne  Zwei- 

fel fruchtbringend  sein, 
wenn  der  Künstler  die 
Anregungen,  die  ihm  frem- 
de Kulturen  vergangener 
Zeiten  vermitteln,  in  sein 
Zeitempfinden  umzuwer- 
ten weiß  und  sie  mit  dem 
Geiste  seines  Volkstums 
durchsetzt.  Darüber  hin- 
aus sind  andere  junge 
Künstler, einem  neuschöp- 
ferischen Impulse  folgend, 
zu  einer  naturfernen  ex- 
[  i9i:i.        pressionistischen    Plastik 
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übergegangen.   Sie  gaben  Gerüste  der  Erschei- 
nungsformen,    Abbreviaturen    des    Sichtbaren 
und  glaubten,  durch  eine  einseilige  Betonung  des 
Ausdrucksmäßigen    die  Wesenheit    der   Dinge 
und  ihren  charakteristischen  Gehalt  gleichsam 
auf      einem      abgekürzten 
Wege  erschöpfen  zu  kön- 
nen.   Wieweit  diese  form- 
verneinenden    Ideen     der 
modernen  Plastik  zu  Recht 
bestehen,  wird  die  weitere 
künstlerische  Entwickelung 
ihrerVerfechter  und  in  letz- 
ter   Instanz    die    Kunstge- 
schichte   beweisen.      Hier 
mag  die  Feststellung  genü- 
gen, daß  alle  diese  Tenden- 
zen der  jüngsten  Generation 
darauf  hinzielen,   den  gei- 
stigen und  gefühlsmäßigen 
Kern,   der  hinter   der   Er- 
scheinung steckt,  mit   ein- 
fachen Mitteln  auf  eine  spre- 
chende Formel  zu  zwingen. 
Das  formal-technische  Mo- 
ment spielt  dabei  eine  un- 
tergeordnete  Rolle.     Man 
prüft  nicht  die  Mittel,  die 
der  Künstler  anwandte,  der 
Schwerpunkt  liegt  auf  dem 
Geist,    der   Intensität    des 
Ausdrucks,    der   aus   dem 
fertigen    Werk     entgegen- 
leuchtet.    Das    „Formpro- 
blem" von  ehedem  hat  sich 
heute  zu  einem  „Ausdrucks- 
problem" verschoben. 
n. 
Es  ist  ohne  weiteres  klar, 
daß    das    Verlangen    nach 
Ausdruck,  womit  der  Zeit- 
geist heute  sein  Kunstman- 
dat ausübt,    auf  eine   sehr 
verschiedene  Weise  erfüllt 
werden  kann.   Nicht  jedem 
bildenden  Künstler  ist   es 
gegeben,  sich  von  den  tra- 
ditionellen, formalen  Prin- 
zipien zu  trennen,  um  nach 
Zertrümmerung    der    alten 
Formenwelt  eine  neue  zu  errichten.    Auch  ein 
vermittelnder  Weg  erscheint  gangbar.   Der  Ver- 
such wäre  zu  wagen,  das  berechtigte  Ausdrucks- 
bedürfnis der  Zeit  zu  erfüllen,  ohne  die  formalen 
Prinzipien  durch  anatomische  Gewalttätigkeiten 
allzu   rigoros   zu   bedrohen.     Der   Widerstreit 
zwischen  Gesetz  und  Erlebnis,  der  sich  in  der 


KKNESTO  DE  FIORI.    »KRAU  I«    /UKICII    1 


jüngsten  Plastik  wie  ein  unüberbrückbarer  Ab- 
grund auftut,  wäre  mit  künstlerischem  Takt 
harmonisch  auszugleichen  und  eine  neue  form- 
erlebte, ausdrucksmächtige  Plastik  könnte  ent- 
stehen. Diesen  Weghatte  Wilhelm  Lehmbruck 
mit  vorbildlichem,  künstle- 
rischem Feingefühl  erwählt 
und  ihn  scheint  auch  Erne- 
sto  de  Fiori  einzuschlagen. 
De  Fiori  kommt  von  der 
Malerei  her,  aber  schon 
frühzeitig  war  der  Wunsch 
nach  plastischer  Gestaltung 
in  ihm  übermächtig,  das 
Gefühl  für  die  Form  war 
größer,  als  das  für  die  Farbe, 
und  so  vertauschte  er  die 
Kunst  des  Malers  mit  der 
des  Bildhauers.  Gelegent- 
lich eines  Aufenthaltes  in 
Paris  lernte  er  den  Schwei- 
zer Bildhauer  Haller  ken- 
nen; ihm  verdankt  er  die 
erste  Anleitung  im  Model- 
lieren. 1911  entstanden 
einige  Terrakotten,  zu  de- 
nen die  „ Hockende "  gehört. 
Auch  der  in  Bronze  ge- 
gossene „Große  Jüngling" 
datiert  aus  dieser  ersten 
Periode  bildnerischer  Tätig- 
keit. De  Fiori  war  damals 
ganz  erfüllt  von  Formvor- 
stellungen ,  Formenklänge 
und  Formenrhythmen  be- 
herrschten allein  seine 
Phantasie.  Bestimmte  ge- 
fühlsmäßige Ausdrucks- 
möglichkeiten lagen  zu- 
nächst garnicht  in  der  Ab- 
sicht des  Künstlers,  sie  wa- 
ren für  ihn  etwas  Sekun- 
däres und  erwuchsen  bei 
der  Arbeit  aus  der  Form- 
idee heraus  ganz  von  selbst. 
Dies  Übermaß  alles  For- 
malen in  der  Vorstellung 
des  Künstlers  muß  beson- 
ders hervorgehoben  wer- 
den. Es  zeigt,  daß  der  Pla- 
stiker aus  einer  ganz  anderen  Perspektive  die 
Dinge  wertet,  als  wie  der  Beschauer,  dem  sich 
zunächst  die  Ausdrucksnuancen  suggestiv  ein- 
prägen. Die  Figur  des  „Großen  Jüngling"  ist 
hierfür  ein  bezeichnendes  Beispiel.  De  Fiori 
trug  sich  mit  der  Lösung  einer  bestimmten  Form- 
idee, deren  Hauptakzent  in  der  Lagerung  des 
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Kopfes  bei  hochgezogener  rechter  Schulter  und 
in  der  hierbei  notwendig  werdenden  Körper- 
haltung zu  suchen  ist.  Die  Komposition  war 
ihm  gegenwärtig,  alles  übrige  stellte  sich  nun 
wie  von  selbst  ein:  die  Stilisierung  der  Glied- 
maßen, deren  Zierlichkeit  an  Donatello'sche 
Figuren  erinnert,  Bewegung  und  Gebärde,  in 
denen  de  Fiori  Sehnsucht  und  Träumen  der 
erwachenden  jugendlichen  Psyche  fein  charak- 
terisiert hat.  Und  während  ihn  bei  dieser  Ar- 
beit die  Komposition  unwillkürlich  zur  Dar- 
stellung des  Sentiments  drängte,  hat  er  in  einer 
seiner  jüngsten  Arbeiten,  dem  „Schreitenden", 
das  Aufrechte  und  Zielbewußte,  aber  ich  möchte 
hinzufügen,  das  Unbewußte  und  Keusche  der 
Jugend  intuitiv  erfaßt.  Der  fein  modellierte 
Körper  läßt  uns  den  ganzen  Zauber  schlanker 
Jugendlichkeit  empfinden.  Er  schuf  einen  Typus 
jugendlicher  Schönheit,  in  dem  sich  die  spar- 
samen Stihsierungsmomente  und  der  psychische 
Ausdruck  in  glücklichster  Weise  ergänzen. 

Das  wundersame  Einfühlungsvermögen  ins 
psychische  Neuland  offenbart  sich  vielleicht  am 
stärksten,  wenn  de  Fiori  weibliche  Akte  formt. 
Auch  hier  interessierte  ihn  zunächst  nur  das 
Handwerklich-Formale ,  er  erstrebte  Klarheit 
und  Geschlossenheit  der  Struktur  und  stellte  die 
Komposition  mit  bewußter  Flächenhaftigkeit  auf 
eine  Hauptansicht  ein.  „Die  Frau"  (Paris  1913) 
und  „Die  Badende"  (Zürich  1917)  sind  hierfür 
bezeichnend.  Die  Haltung  dieser  Figuren  ist  von 
größter  Schlichtheit,  und  wenn  seelische  Aus- 
drucksnuancen betont  werden,  so  sind  sie  in  den 


fein  modellierten  Köpfen  zu  suchen,  die  etwas 
Sinnendes  haben.  Bald  aber  wurden  die  ge- 
fühlsmäßigen Momente  stärker,  wofür  drei  in 
unmittelbarer  Folge  entstandene  weibliche  Akte 
Zeugnis  ablegen.  In  der  ersten  Fassung  der 
„Frau"  (Zürich  1919)  sind  für  den  Künstler  die 
kompositionellen  Faktoren  die  maßgebenden. 
Alles  drängt  auf  die  Sichtbarmachung  der 
Form,  jede  Überschneidung  ist  vermieden,  die 
ganze  Figur  ist  auf  den  Vertikaleindruck  auf- 
gebaut, die  Beseelung,  durch  Bewegung  und 
Ausdruck,  ist  nur  unvollkommen  erreicht,  die 
Gesichtszüge  erscheinen  portraitistisch  be- 
fangen. Vielleicht,  daß  bei  dem  Künstler  das 
kühle  Raisonnement  siegte.  Er  mag  dies  selbst 
als  Mangel  empfunden  haben,  über  den  er  hinweg 
kommen  mußte.  Und  wie  sehr  sein  ganzes  Tem- 
perament nach  einer  Beseelung  drängte,  beweißt 
die  wenige  Monate  später  entstandene  Mäd- 
chenfigur, in  der  der  Typus  jungfräulicher  Emp- 
findsamkeit und  Verträumtheit  in  Zcirtester 
Weise  verwirklicht  ist.  Das  Eckige,  Schlanke 
und  Zierliche  in  der  Formgebung  und  das  Ab- 
wehrende der  Geste  verstärkt  den  rührenden 
Ausdruck,  der  sich  in  den  weich  modellierten 
Gesichtszügen  unnachahmlich  widerspiegelt. 
De  Fiori  zeigte  hier,  wie  fein  er  sich  in  die 
weibliche  Psyche  einzufühlen  verstand,  wie 
außerordentlich  stark  die  Kraft  seiner  Empfin- 
dung war.  Und  nur  mit  dieser  unerlernbaren 
Begabung,  in  der  letzthin  alles  Künstlerische 
beschlossen  liegt,  Wcir  die  zweite  Redaktion 
seiner  „Frau"  möglich.    Es  ist  schwer  zu  sagen. 
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wodurch  diese  Fi)|ur  sich  unauslöschlich  dem 
Gedächtnis  einprägt:  Ist  es  die  bestrickende 
Dämonie  der  traumverlorenen  Erscheinung,  sind 
es  die  Gesichtszüge  mit  jenem  geheimnisvollen 
Timbre  des  Psychischen,  oder  das  einzigartige 
Verständnis  des  Künstlers  für  weibliche  Körper- 
schönheit, wo  jede  Form  ein  Maximum  von 
Beseeltheit  ankündet?  In  dieser  Statue  ist  das 
rein  formale  Prinzip,  das  nur  der  Kraft  der 
Silhouette  vertraut,  durchbrochen;  die  Flächen 
sind  aufgelockert,  sie  atmen  ein  blühendes, 
schwellendes  Leben,  sind  Seele  gewordene  Ma- 
terie. Vom  gleichen  Geiste  ist  seine  „Kniende" 
erfüllt.  Die  Komposition  ist  schlicht,  frontal, 
planimetrisch,  in  der  Struktur  von  einfachster 
Lesbarkeit;  de  Fiori  gibt  gerade  Flächen,  aber 
Flächen,  geformt  aus  einem  so  feinen  Tast- 
empfinden heraus,  gesättigt  von  einer  so  reifen 
Anschauungskraft,  wie  sie  uns  seit  Maillol  wohl 
kaum  wieder  begegnet  sein  dürften 


In  dieser  intuitiven  Einstellungsfähigkeit  auf 
die  Nuancen  des  Psychischen  ist  die  besondere 
Begabung  de  Fioris  zu  erkennen.  Auf  ihr  be- 
ruht das  Faszinierende  und  Beglückende  dieser 
eigentümhchen  Ausdruckskunst.  Mag  für  den 
Künstler  immerhin  die  Beherrschung  der  Form 
der  Ausgangspunkt  und  das  Wesentliche  seines 
Handwerks  bedeuten,  für  uns,  die  wir  vor  den 
fertigen  Kunstwerken  stehen,  wird  der  Geist, 
der  die  Form  gemeistert  und  überall  durch  die 
Form  hindurchschlägt,  stets  das  Wertvollere 
sein.  Dieser  Geist  weiß  nichts  von  Formzer- 
trümmerung, ohne  die  für  viele  heutzutage  eine 
expressionistische  Plastik  nicht  denkbar  ist: 
sucht  man  nach  einer  Erklärung  für  die  sugge- 
stive Kraft  dieses  Geistes,  so  ist  sie  vielleicht 
darin  zu  finden,  daß  de  Fiori  als  Plastiker,  der 
Malerregel  Leoneirdos  folgend,  in  der  Rundung 
das  Höchste  an  seelischer  Ausdruckskraft  er- 
kannte        JOACHIM  KIRCHNER. 


WIR  UND  DIE  EXOTEN. 


Jeder  Blick  in  die  Tageszeitungen  belehrt  über 
die  Unmengen  von  Mühe  und  Arbeit,  die 
nach  wie  vor  an  die  Erforschung  und  an  die 
Popularisierung  asiatischer,  ägyptischer  und 
exotischer  Kunst  gewendet  werden.  Werke 
über  diese  Gegenstände  besitzen  wir  in  reicher 
Zahl;  die  Abhandlungen  darüber  zählen  nach 
Tausenden;  und  was  die  Vorträge  anlangt,  so 
zählen  die  Exoten  sicherlich  zu  den  beliebtesten 
und  häufigsten  Themen.  Bekanntlich  schränken 
sich  unsere  Beziehungen  zu  den  Exoten  keines- 
wegs auf  das  Gebiet  der  Kunst  ein.  Das  Kunst- 
gewerbe holt  sich  Anregungen  aus  ihnen,  die 
Dichtung  verwertet  sie  und  im  religiösen  und 
philosophischen  Denken  spielen  sie  eine  außer- 
ordentliche Rolle.  Wir  stehen  vor  einer  rich- 
tigen „Mode"  in  dieser  Hinsicht. 

Vielen,  die  dies  gesehen  und  richtig  erkannt 
haben,  verdichtet  sich  das  zu  dem  Gefühl  einer 
Bedrohung.  Sie  sehen  eine  Gefahr  für  unsere 
Kunst  und  Kultur  in  dieser  weitgehenden  Ver- 
wertung weit  entlegener  Anregungen.  Ich 
möchte  diese  Furcht  nicht  teilen.  Es  ist  eine 
große  Kraft  in  allem  Lebendigen,  die  das  Fremde 
wohl  vorübergehend  anzieht,  aber  es  nach  er- 
folgter Ausnutzung  glatt  und  restlos  wieder 
abstößt.  Eine  wirkliche  Bedrohung  ist  im  Exo- 
tismus nicht  gegeben. 

Wohl  aber  eine  enorme  Kraftvergeudung. 
Es  gibt  wenig  Tatsachen,  die  so  fest  stehen  wie 
die,  daß  jedes  Teilnehmen  an  einer  geistigen 
Mode  mit  Sicherheit  verschwendete  Arbeit  ist. 
Man  stelle  sich  nur  vor,  was  mit  den  zsihllosen 


nudeldicken  Weiblein  und  Männlein  geschehen 
wird,  die  alljährlich  in  Auswirkung  asiatischer 
Anregungen  aus  den  Bildhauerateliers  hervor- 
gehen! In  wenig  Jahren  wird  man  sie  als  pein- 
liche Angelegenheiten  belächeln.  Die  Geistes- 
welle, die  sie  trug,  wird  verebbt  sein,  sie  werden 
als  klägliches  Strandgut  irgendwo  verwittern. 
Jeder,  den  asiatische  Reize  kitzeln  —  und  wer 
zählt  heute  nicht  dazu?  —  sollte  sich  sagen, 
daß  er  damit  nicht  im  Bereich  des  Dauern- 
den und  Tüchtigen  ist ,  sondern  eben  in  der 
Sphäre  eines  flüchtigen  Räuschleins.  Der  Grund 
ist  einfach.  Echt  und  wahr  ist  immer  nur  die 
Leistung,  die  aus  dem  innersten  Müssen  eines 
Menschen  heraufkommt.  Moden  reizen  und 
bestimmen  uns  so  vielfältig,  daß  wir  zum  Schlüsse 
glauben:  ja,  da  ist  Regung  aus  deiner  Tiefe, 
hierauf  kannst  du  eine  Leistung  aufbauen.  Aber 
dieser  Glaube  ist  eine  Täuschung,  undTäuschung 
ist  alles,  was  auf  ihn  gebaut  ist.  Asien  spielt 
für  uns  heute  dieselbe  Rolle,  wie  vor  30  Jahren 
die  Renaissance,  später  das  Biedermeier,  dann 
die  Romantik,  dann  die  Gotik,  das  Barock. 
Es  ist  nichts  mit  derlei  Kitzeln,  Sehnsüchten 
und  Maskeraden.  Letzten  Endes  wird  doch 
immer  wieder  die  Erkenntnis  kommen,  daß  wir 
unser  eigenes  Leben  zu  leben  haben,  unterstützt 
durch  das  Schaffen  unserer  Vorfahren  und  die 
ewigen  Kräfte  der  griechischen  Antike.  Aus 
andern  Gebieten  mag  mcmchmal  ein  nützlicher, 
flüchtiger  Antrieb  kommen,  eine  erweiternde, 
cinregende  Einfühlung,  aber  mit  Sicherheit  nichts, 
was  das  Tiefste  in  uns  nährt  und  stärkt,  w.  krank. 
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CATHRIN  SCHOLLMEYER-BERLIN.   .SILBERGUSS  UND  TREIBARBEIT« 


"HL^fiV/^JH 


MEDAILLEN  UND  PLAKETTEN. 


C"*athrin  Schollmeyer  ist  Schülerin  von  Ludwig 
'  Gies.  Nichts  ist  begreiflicher,  als  daß  die 
klare,  gute,  stiUstisch  streng  umschriebene  Art 
dieses  Künstlers  gute  Schule  macht.  Sie  ist  so 
faßlich,  so  anziehend,  so  anregend  und  bestimmt, 
daß  es  zu  verwundern  wäre,  wenn  sie  nicht  von 
anderen  ergriffen  und  selbständig  ausgebaut 
würde.  Auch  in  Cathrin  Schollmeyers  Arbeiten 
treten  zunächst  die  Anregungen  antiker  Präge- 
und  Steinschneidekunst  hervor.  An  diesen  An- 
regungen hat  sich  ihre  Flächeneinteilung,  ihre 
Komposition  erzogen,  aber  auch  derSinn  für  Ma- 
terial und  der  ihm  gemäße  Ausdruck 
stammt  daher.  Sehr  liebenswürdig 
spielen  in  diese  aus  alter  Zeit  her- 
geleiteten Elemente  gewisse  Bestand- 
teile der  allerneusten  Zierform  hinein, 


und  ganz  aus  moderner  Seelenlage  stammt  die 
freundliche,  unschädliche  Ironie,  die  neckisch- 
sentimentale Stimmung,  die  in  manchen  Stücken 
bemerkbar  wird.  Im  ganzen  gehen  durch  diese 
Kunst  dieselben  Schwingungen  einer  äußerst 
verfeinerten  Kindhaftigkeit,  wie  bei  Ludwig 
Gies;  Dinge  wie  dieses  überschlanke  Mädchen 
zwischen  empfindsamen  Vorfrühlingsbäumchen 
könnte  man  sich  fast  als  Illustrationen  zu  ge- 
wissen Kleindichtungen  von  Max  Jungnickel 
denken.  Eine  erzogene,  bewußte,  fein  rechnende 
und  heumonische  Art  ist  dies  ohne  Zweifel; 
dabei  innerlich  anspruchslos  und  auf 
bescheidene  Weise  geistreich,  so  daß 
man  sich  freuen  kann  über  eine  so 
geschmackvolle  Auswertung  schöner 
und  fördernder  Anregungen.       h.  k. 


CATHRIN  SCHOLLMEYER-BERLIN.  .BRONZE-MEDAILLEN  UND  PLAKETTENt 


243 


FRIEDRICH  SCHMID-RIEGEL-NÜRNBERG. 

»ANHÄNGER  IN  SILBER  GETRIEBEN« 


FR.  SCHMID-RIEGEL     NÜRNBERG. 


»KASTCHEN«  SILBER  U.  EBENHOLZ. 


ARBEITEN  VON  FRIEDRICH  SCHMID-RIEGEL. 


Die  Zukunft  unsrer  kunstgewerblichen  Neu- 
form hängt  zu  einem  großen  Teile  davon 
ab,  ob  es  gelingen  wird,  den  Nutzkünsten  aus- 
reichende Produktionskräfte  von  radikal  hand- 
werklicher Gesinnung  zuzuführen.  Das 
heißt:  Menschen  von  handwerklichem  Ehrgeiz 
und  Arbeitstrieb,  Menschen,  die  mit  den  Mate- 
rialien in  ständigem  handwerklichem  Verkehr 
stehen,  Menschen  schUeßlich,  die  auch  der 
sozialen  Einreihung  nach  Handwerker  sein  und 
damit  diesen  Stand  zu  seiner  alten  Höhe  hin- 
aufheben wollen. 

Friedrich  Schmid-Riegel  gehört  im  Be- 
reich der  Metallbearbeitung  zu  denen,  die  diesen 
Forderungen  genügen.  Was  seine  Arbeiten  dem 
Auge  bieten,  ist  tadellos  in  der  Gesinnung,  aus 
echtem  Verkehr  mit  dem  Material  geboren.  Man 
kann  nicht  sagen,  es  sei  eine  große  Erfindung 
in  seinen  Formen  oder  eine  weitgehende  Ver- 
feinerung. Man  wird  vielmehr  als  das  Haupt- 
merkmal immer  eine  gewisse  Echtheit  finden, 
ein  redliches  persönliches  Bemühen,  eine  innige 
Versenkung  in  das  einzelne  Problem.  Man  wird 
nicht  eine  Ende-Stimmung  in  diesen  Arbeiten 
finden,  sondern  im  Gegenteil:  Stimmung  und 
Gesinnung  eines  Anfangs,  eines  Neubeginns, 
der  sich  noch  jede  Fußbreite  Bodens  selbst  er- 
obern muß.  In  Form  und  Ausführung  bleiben 
Unebenheiten  stehen;  aber  diese  Unebenheiten, 


letzte  Reste  eines  vorhergegangenen  Kampfes 
mit  dem  Material,  sind  unserm  heutigen  Kunst- 
gefühl erquickender  als  jene  nichtssagende 
Glätte,  deren  wir  am  Industrieerzeugnis  satt 
geworden  sind.  Man  fühlt,  hier  ist  echtes  Hand- 
werk im  Werden ;  mein  ist  dankbar. 

Die  Formen  der  Anhänger  suchen  gewisse 
Elemente  der  expressionistischen  Zierweise  in 
Einklang  zu  bringen  mit  dem  beruhigten,  runden 
Ausschwingen  des  älteren  Ornaments.  Die 
spitzen  Winkel  und  scharfen  Endigungen  sind 
da,  aber  ein  harmonisches  Grundgefühl  ordnet 
sie  nach  ovaler  oder  kreisförmiger  Komposi- 
tionslinie. Ein  heimliches  Rokoko  schlägt  manch- 
mal durch.  Doch  fühlt  man  immer,  daß  diese 
Formen  nicht  rein  zeichnerisch  entstanden  sind, 
sondern  daß  Draht  und  Blech,  Hammer  und 
Zange  ein  wesentliches  Wort  dabei  mitgespro- 
chen haben.  Manchmal  verspielt  sich  so  der 
Einfall  in  Kleinigkeiten  und  Arabesken.  Aber 
es  kommen  auch  reizende,  kapriziöse  Stücke, 
wie  etwa  das  mit  dem  Einhorn  oder  der  Anti- 
lope, Die  Dosen,  Leuchter  und  Vasen  bieten 
eine  Fülle  verschiedener  Konstruktionsgedan- 
ken, jeder  gut  durchempfunden,  leicht  gemacht 
durch  Elemente  des  Gefälligen  und  Spieleri- 
schen. Im  ganzen  ist  ein  solider,  tüchtiger  Geist 
über  allem,  eine  zierliche  Bescheidenheit,  eine 
lächelnde  Gediegenheit w.  k. 


KK.  SCHMID- 

RIEGEL 
NÜRNBERG 
»TlSCIlLAMPEf 


•  1  AMPENSCHIRMt 
IIANIiBKUALT 
VON  PAULA 
SCHMIO-RIEGEL. 


/.lERDOSEt   SILBER. 


FR.  SCHMU  1 
RIEGEL- 
NÜRNBERG 


.TISCHLAMPE« 
IN  MESSING 
GETRIEBEN. 


B.  BAYERL-ZWIESEL,  BAYK.WAU). 


»GLASSCHALKN  MIT  BEMALUNG« 


pESCHLlFFENES  UND  BEMALTES  GLAS. 
V  I  Wunderlich -gegensätzliche  Bestrebungen 
sind  es,  die  sich  seit  je  am  Glase  betätigen.  Ein 
ideales  Ziel  war  gesetzt,  und  doch  empfand  man 
die  Notwendigkeit,  ihm  zu  widerstreben.  Das 
Ziel  war  die  vollkommene  farblose  Durchsich- 
tigkeit des  Glases;  die  Arbeit  einiger  Jahr- 
tausende führte  dahin.  Die  Gegenbewegung  war 
die  gefühlsmäßige  Bekämpfung  der  zunehmenden 


Unkörperlichkeit.  Man  sann  auf  Mittel,  dem 
Auge  wieder  Hedt  zu  bieten,  nachdem  die  Ge- 
fäße gespensterhaft  durchsichtig  geworden  wa- 
ren. Goldfolien  wurden  aufgelegt,  weiße  Glas- 
fäden eingewirkt,  farbige  Röschen,  „Millefiori" 
eingebettet,  mit  Diamemtstiit  und  Gravier-Rad 
matte  Zier  geschaffen,  Feu-ben  aufgeschmelzt, 
und  anderes  noch.  In  den  Arbeiten  dieser  Seiten 
sind  die  gleichen  Wege  klug  beschritten.       si. 
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WALTER  BUHE     BERLIN. 


^BEMALTES  l'uK/.ELLAN  « 


PORZELLAN-ARBEITEN  VON  WALTER  BUHE. 


Von   DR.  M.\x  ' 


IKN-BKRI.IN. 


NTicht  nur  für  die  feinsten  und  kostbarsten 
i  Porzellanstücke  gilt  es  künstlichere  Wege 
freizuhalten  —  fast  mehr  noch  gebührt  die  sorg- 
samste Aufmerksamkeit  den  Gebrauchs-  und 
Zierwaren,  die  auf  weite  Verbreitung  rechnen. 
Der  Berliner  Maler  Walter  Buhe  hat  sich  im 
letzten  Jahre  in  den  Dienst  solcher  Gedanken 
gestellt  und  dabei  vortreffliche  Arbeit  geleistet. 
In  der  Porzellanmalerei  der  Firma  Sonntag  & 
Söhne  zu  Geiersthal  in  Thüringen  lernte  er  den 
heute  im  allgemeinen  herrschenden  Betrieb 
dieses  Industriezweiges  kennen  und  fand  zu- 
gleich in  den  Besitzern  des  Werkes  Kaufleute, 
die  mit  anerkennenswertem  Streben  den  festen 
Willen  bekundeten,  aus  der  landläufigen,  ihren 
Geschmack  und  ihr  künstlicheres  Gewissen  ver- 
letzenden Schablone  herauszukommen. 

Der  größte  Feind  einer  gesunden  Reform 
der  bürgerlichen  und  volksmäßigen  Porzellan- 
kunst ist  das  alteingewurzelte  Übel  des  Abzieh- 
bildes. Für  die  Massenartikel ,  aber  auch  für 
die  bessere  Ware  spielt  dies  roheste  Mittel 
malerischer  Verzierung  noch  immer  eine 
beträchtliche  Rolle.  Ihm  vor  allem  hieß  es 
Fehde  ansagen  und  an  seine  Stelle  die  Hand- 
arbeit setzen.  Dabei  war  es  natürlich  ein 
Gebot  der  Notwendigkeit,  das  Schema  der 
süßlich-konventionellen    f'^igürchen,   Blümchen, 


Buketts,  Köpfe  und  Schnörkeldekorationen 
zu  verlassen  und  zu  ganz  einfachen  Ver- 
zierungen überzugehen.  Die  künstlichere  An- 
mut beruht  ja  nicht  in  der  Fülle  und  Gedrängt- 
heit derBemalung.  Ein  ganz  schlichtes  Ornament, 
frei  angeordnet,  leicht  über  die  Fläche  verteilt, 
daß  der  Reiz  der  zarten  Helligkeit  des  Materials 
hervorgehoben  wird,  ein  Blättchen,  eine  an- 
spruchslose Blüte,  ein  simples  Gitterwerk  kann 
hier  zum  rechten  Ausdruck  führen.  Alles  muß 
so  gehandhabt  sein ,  daß  die  Vorcirbeit  eines 
leitenden  Künstlers  von  handwerklich  geschul- 
ten Kräften  ohne  große  Mühe  übernommen 
werden  kann ,  ohne  daß  der  Abstand  gar  zu 
deutlich  fühlbar  wird.  Buhe  hat  hier  für  die 
ThüringerFabrik  vortreffliche  Muster  aufgestellt, 
die  viel  Gutes  stiften  werden.  Er  hat  sich  dabei 
stilistisch  durchaus  neutral  verhalten,  hat  Barock- 
und  Rokoko-Formen  in  selbständiger  Verar- 
beitung aus  neuem  Geist  mitsprechen  lassen  — 
die  Zierlichkeit  des  Barock  hat  seiner  Arbeits- 
art von  jeher  nahe  gelegen  — ,  aber  gelegentUch 
auch  sich  als  einen  Bürger  dieser  Zeit  bewiesen. 
An  einigen  Tassen  sieht  man  sogar  mit  kapri- 
ziösen Zickzacklinien  die  unbekümmerte  Orna- 
mentik aufsteigen,  die  aus  dem  Geist  des  Ex- 
pressionismus hervorgegangen  ist.  Dabei  wer- 
den   sehr   reizvolle  Farbenstellungen  gewählt. 


ENTWURF:  W^U.TER  BUHE-BERUN.    AUSFÜHRUNG:  SONNTAG  8.  SÖHNE,  PORZELLANMALEREI,  GEIERSTHAX. 


Porzellan  -Arbeiten  von  Walter  Buhe. 


auch  unj^ewöhnlichc,  die  jedoch  nie  herausfor- 
dernd wirken ,  sondern  von  kultiviertem  Ge- 
schmack abgestimmt  sind. 

Neben  der  Methode  des  Abziehbildes  aber 
fand  Buhe  noch  eine  zweite  im  Schwange :  die 
des  Stahlstichs.  Auf  kleiner  Platte  wird  das 
Ornament  eingeätzt ,  und  nun  kann  man  die 
Abdrücke  auf  dünnem  l'apicr  ohne  weiteres  auf 
die  Porzellanfläche  übertragen.  Das  System 
bietet  jeder  anderen  graphischen  Übung  gegen- 
über den  Vorteil,  daß  durch  den  doppelten 
Abdruck  das  beabsichtigte  Bild  nicht  im  Gegen- 
sinne der  Metallätzung  erscheint,  sondern  dieser 
vollkommen  gleicht ,  sodaß  also  beim  Entwurf 
eine  Umstellung  nicht  berechnet  zu  werden 
braucht.  Den  Graphiker  Buhe,  der  mit  großer 
Überraschung  dies  Verfahren  in  der  Porzellan- 
branche kennen  lernte  ,  mußte  es  reizen,  hier 
einzugreifen.  Die  Anwendung,  die  er  vorfand, 
war  eine  mehr  als  bescheidene,  durchaus  hand- 
werkliche. Aber  es  war  klar ,  daß  gerade  hier 
erhebliche  Verbesserungen  und  künstlichere 
Steigerungen  möglich  waren.  Mit  Feuereifer 
ging  er  ans  Werk  und  stellte  eine  ganze  Reihe 
von  Metallplatten  her,  von  deren  Abdrücken 


er  wunderhübsche  Verzierungen  von  Tassen 
und  Untertassen,  Vasen,  Schalen  und  Deckeln 
gewann.  Diese  ganze  Tassendekoration  ist 
durchaus  graphisch  empfunden  und  durchgeführt. 
Sic  hat  Charakter  und  will  nichts  vortäuschen,  was 
sie  nicht  von  Natur  ist,  und  eben  dadurch  wirkt  sie 
so  ehrlich  und  reizvoll.  Zugleich  bewies  derKünst- 
1er  seinen  handwerklichen  Helfern  in  der  Fabrik, 
wie  man  durch  Teilung  der  Einzelflächen  schon 
in  der  Organisation  des  Stahlstichs  darauf  hin- 
arbeiten kann,  daß  die  ganze  Porzellanverzierung 
einen  einheitlichen  Eindruck  weckt.  Auch  Vasen 
und  kleine  Deckelschalen  sind  auf  diese  Weise 
geschmückt.  Dabei  wurde  aus  rasch  gewonnener 
Erfahrung  berechnet,  wie  sich  die  Abdrücke  um 
Winkel  und  Kurven  legen.  Nur  hie  und  da  muß 
schließlich  die  Handmalerei  nachhelfen  und  kleine 
Lücken  füllen.  —  Durch  das  verständnisvolle 
Zusammenarbeiten  von  Künstler  und  Kaufmann 
sind  auf  solchem  Wege  Gegenstände  geschaffen 
worden,  die  überaus  anheimelnd  wirken,  und 
deren  malerische  Behandlung  eben  darum  so 
besonders  anspricht,  weil  sie  aus  einem  feinen 
Gefühl  für  das  Wesen  des  Materials  und  aus 
einer  ihm  entsprechendenTechnik  entstanden  ist. 


WALTER  BUHE    l'.ERUN.  .BEMALTES  I'OKZELLAN« 
AUSFÜHRUNG:  SONNTAG  &  SÜHNE,  GEIERSTHAL  B.  WALLENDORF  (THÜRINGEN). 


ARTUR  VOLKMANN. 

(/UM    ;0.  GKllURTSTAG.) 


Artur  Volkmann,  der  künstlerische  Erbe 
L  Hans  von  Marcs,  der  allerersten  einer,  der 
schon  vor  Jahrzehnten  die  Größe  des  Vielver- 
kannfen  erfühlte  und  sich  ihr  rückhaltlos  als 
Schüler  hingab,  war  lange  Zeit  ein  Unbekannter 
in  der  Kunstwelt.  Die  kühl-ruhige,  herbe  arka- 
dische Note  seiner  Plastik,  seiner  Gemälde  und 
Zeichnungen  verklang  im  Jugendrausch  des 
Impressionismus.  Erst  mit  dem  Steigen  der 
Thomaschen  Sonne,  mit  der  Auferstehung 
Hans  von  Marees  und  dessen  Versetzung 
unter  die  Heroen  der  Malerei,  gewann  man  auch 
im  weiteren  Kreise  Verständnis  für  ihn.  Viel 
trug  dazu  bei  das  Interesse,  das  Breilkopf  und 
llaertel  dem  Künstler  entgegenbrachten,  indem 
sie  seine  schönsten  Zeichnungen  in  ihrer  Samm- 
lung künstlerischen  Wandschmucks  populari- 
sierten; ferner  erschien  im  Jahre  1908  eine 
stattUche  VeröffentUchung  Wcddemar  von  Was- 
sielewskys  bei  Piper  in  München,  die  sich  liebe- 
voll eingehend  mit  Volkmann  befaßte  und  in 
Wort  und  Bild  sein  Lebenswerk  ausführlich 
darstellte.  Endlich  nahm  dann  der  Meister 
selbst  die  Feder  in  die  Hand  und  sprach  in 
einem  fesselnden  Büchlein,  zurückhaltend  und 
bescheiden,  wie  es  seine  Art  ist,  von  seinem 
Sehen  und  Gestalten  und  den  Tagen  mit  Hans 
von  Marees!  So  gilt  er  denn  heute  als  ein  ge- 
achteter Mann  unter  denen,  die  ihre  Augen 
nicht  nur  flüchtig  über  die  Fülle  der  Erschei- 
nungen gleiten  lassen,  und  wird  respektvoll  mit 
Adolf  Hildebrandt  genannt, 

Veranlassung,  seiner  in  diesem  Jahre  beson- 
ders zu  gedenken,  gibt  sein  7  0.  Geburtstag. 
^  Am  28.  August  1851  ward  er  zu  Leipzig  ge- 
boren. Die  Goethe'schen  Gestirne  regeln  also 
sein  Leben.  Verwandte  Sterne  —  verwandte 
Neigungen  —  verwandte  Schicksale  I  Nennt's 
Aberglauben,  nennt's  Zufall,  aber  ein  Quentlein 
Goethe  steckt  in  ihm.  Nicht  vom  jungen  Goethe, 
der  götzlich  und  faustisch  brauste,  aber  etwas 
vom  älteren,  vom  kühl-ruhig-vornehmen,  vom 
milde-weisen  Goethe,  vom  Verfasser  der  Löwen- 
Novelle,  vom  Faust  II.  Teiles,  der  für  Helena 
in  Liebe  glüht  —  kurz  unverkennbar  allerlei 
geistige  Verwandtschaft,  wenn's  behebt  und 
wenn  astrologische  Mystik  befriedigt  sein  soll! 
Die  Tatsache  des  70.  Geburtstages  in  rüstiger 
Frische  und  noch  nicht  abgeschlossener  Schöp- 
ferkraft bei  einer  würdigen  Künstlerpersön- 
lichkeit verlangt  ehrendes  Gedenken  am  gol- 
denen Meilenstein  werkgeschmückter  Lebens- 
strecke von  uns!   Ob  auch  die  Mitwelt  laut  und 


brausend  Ehrung  und  Huldigung  gewähren  wird  ? 
Sicher  nicht,  die  gibt  sie  nur  ihren  temperament- 
vollen Lieblingen,  die  sie  frisch  und  warm, 
keckzeugend  und  unbedenklich,  als  ihre  eigen- 
sten Kinder  empfunden  hat !  Meister  Volkmanns 
Atelier ,  das  Mars  von  Rom  nach  Frankfurt 
versetzte,  wird  am  28.  August  kaum  von  En- 
thusiasten gestürmt  werden,  einmal  weil  seine 
still  sinnige  Natur  überhaupt  keine  populären 
Fermente  besessen  hat,  sodann  weil  gerade  er 
und  seine  Zeitgenossen  in  ihrer  antikisch  be- 
herrschten Formensirenge  unserer  Jugend  frem- 
der sind,  denn  irgend  etwas  —  und  die  Enthu- 
siasten müßten  doch  gerade  aus  ihr  hervor- 
quellen! —  Bleibt  also,  daß  der  28.  August  ein 
stilles  schönes  Familienfest  bedeuten  wird,  ein 
Fest  der  geistigen  Familie,  in  der  man  Artur, 
dem  Schweigsamen,  der  nur  gerne  mit  Meißel 
und  Stift  redet  zu  Marmor,  Ton  und  Papier  — 
so  huldigen  wird,  wie  er  es  liebt :  Mit  Hände- 
druck und  freundlichem  Blick  und  Herzens-Aner- 
kennung.  Die  besten  der  Freunde  werden  leider 
fehlen,  die,  die  seinem  Herzen  tiefes  Erlebnis 
und  Förderung  waren  und  die  allein  glückliche 
Jugendzeiten  zu  einem  ErinnerungsfrühUng  be- 
leben könnten:  sie  sind  nicht  mehr,  sie  gingen 
ins  Jenseits  hinüber!  So  bleiben  als  Gäste 
zum  Feste  nur  Weggenossen  aus  späteren 
Tagen,  einige  Freunde,  die  wie  er  das  Feuer 
ihres  Talents  an  Marees  Fackel  entzündeten, 
Auguren  der  Kunstgeschichte,  die  strengen  Ur- 
teils, vom  Zeitengeist  ungetrübten  Blicks  wissen, 
was  Volkmann  war  und  sein  wird,  sodann  die 
reifen  Kunstfreunde,  dem  Meister  stillverwand- 
ten Naturells,  die  seine  Werke  lieben  um  des 
harmonisch-lauteren  Gehalts  willen  und  endUch 
—  last  not  least  —  die  ihm  nächsten  der  Nahen : 
die  Vertreter  des  eigenen  Namens,  des  Namens 
Volkmann,  der  in  Wissenschaft,  Dichtung  und 
Kunst  so  vielfach  ehrenvoll  erklang  und  noch 
erklingt,  lauter  Männer,  die  Meister  Artur  mit 
besonderer  Liebe  und  besonderem  Stolz  den 
Ihren  nennen ! 

Im  übrigen  wird  den  Künstler  Artur  Volk- 
mann sein  schönes  und  reiches  Lebenswerk 
ehren,  und  wenn  uns  nicht  alles  trügt,  wird 
noch  manche  Generation  an  dem  Feste  seines 
unermüdlichen  Schaffens  feiernd  teilnehmen. 
Und  das  ist  mehr  als  das  Fest  eines  sieben- 
zigsten  oder  achtzigsten  Geburtstags  —  das  ist 
das  sich  immer  wiederholende  schöne,  ewige 
Geburtstagsfest  des  Künstlers  in  den  Zeiten 
und  den  Herzen  I  .  .  .  .     kuno  graf  Hardenberg. 
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BRONZE-PLASTIK. 
Kleinplaslik  ist  nicht 
etwa  bloß  eine  Angele- 
genheit der  Format -Ver- 
ringerung. Sie  ist  ein  be- 
sonderer Kunstzweig  mit 
eigenen  Formgesetzen 
und  eigenen  Wirkungs- 
bedingungen. Eine  For- 
mat-X'erringerung  findet 
man  zwar  bei  ihr  auch. 
Aber  das  ist  eine  Verring- 
erung des  seelischen 
Formats.  Kleinplaslik  ver- 
hält sich  zur  Großplastik 
etwa  wie  das  Gedicht  zum 
Drama.  Die  ernstesten, 
stärksten  Seelenspann- 
ungen, die  tiefsten,  reli- 
giösesten Inhalte  sind  ihr 
versagt.  Sie  hat  sich  in 
einer  idyllischen  oder  ele- 
gischen, jedenfalls  lyri- 
schen oder  aphoristischen 
Weise  mit  der  Welt  aus- 
einanderzusetzen. Und 
was  ihr  am  besten  zu  Ge- 
sicht steht,  ist  der  Humor, 
die  witzige  oder  ironische 
Bemerkung.  Sie  darf, 
gleich  der  Graphik,  dem 
augenblicklichen,  vor- 
überhuschenden Einfall 
nachgehen,  sie  darf  Fhan- 
tcislisches.  Groteskes  und 


Illustratives  bringen,  sie 
darf  geistreich  und  ele- 
gant sein,  sie  darf  über- 
haupt das  Ich  des  Künst- 
lers keck  herausstellen 
und  unterstreichen. 

Von  diesen  Gesichts- 
punkten aus  zeigen  die 
Bronze -Leuchter  und 
Statuetten  von  Hedwig 
Hamspohn  echten  klein- 
plastischen Geist.  Man 
sieht  in  ihnen  den  grotes- 
ken Einfall,  das  witzige, 
schnurrige  Ornament  in 
der  Zeichnung.  Man  sieht 
exotische  Formreize  sich 
ausschwingen  auf  eine 
leichte,  ironische  Art. 
Dabei  berührt  wohltuend 
die  innere  Anspruchslo- 
sigkeit, mit  der  sich  diese 
Arbeiten  zum  Kunstge- 
werbeherabdämpfen. Der 
Kobold  mit  der  Kerze 
bietet  das  Licht  auf  eine 
ganz  illustrative  Weise 
dar,  in  die  man  sich  spie- 
lerisch einfühlen  kann. 
Ganz  scherzhaft  ist  auch 
die  stehende  Figur  ge- 
dacht, die  recht  niedlich 
ist  in  ihren  fließenden 
Formen  und  scharfen 
Kanten h.  r. 
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AKi  illll'.Kl    KK.NM    MAI      liKK.M.AU. 
»EINFAMIUKNHAUS  FÜR  EIN  GARTENGRUNDSTÜCK  IN  BRESLAU« 


ARCHITEKT  ERNST  MAV-   BRESLAU. 


»KLEINSIEDELUNG  FRANKENSTEINc 


ZU  DEN  ARBEITEN  VON  ERNST  MAY. 


Die  Arbeilen  Ernst  May's  in  Breslau,  des 
baulichen  Leiters  der  Siedlungsgesellschaft 
„Schlesisches  Heim",  lassen  sich  am  besten  be- 
werten, wenn  man  sie  im  Rahmen  des  deutschen 
Kleinhaus-  und  Kleinsiedlungsbaus  von  heute 
betrachtet.  Ist  der  allgemeinen  Chareikteristik 
von  solchen  Werken,  die  der  Zeit  gerecht  wer- 
den, bei  den  Bauten  May's  im  besonderen 
kaum  etwas  hinzuzufügen,  so   ist  das  ein  Lob, 

Alle  gulgelösten  Kleinhaus-  und  Kleinwoh- 
nungsaufgaben der  Gegenwart  haben  den  Grund- 
zug außerordentlicher  Einfachheit  und  Ähnlich- 
keit gemeinsam.  So  sehr,  daß  mancher  bei  ihnen 
von  öder  Gleichmacherei  und  von  künstlerischer 
Unfähigkeit  der  Erbauer  spricht.  Viele  Freunde 
der  Heimat  vermissen  zudem  an  ihnen  eine 
ausreichende  Rücksicht  auf  die  den  einzelnen 
Landschaften  eigenen,  überlieferten  Formen 
und  Einzelheilen.  Sie  glauben  vielmehr  oft 
fremde,  „welsche"  Einflüsse  des  18.  Jahrhun- 
derts feststellen  zu  müssen. 

Die  Notwendigkeit  und  Weisheit  einer  tat- 
sächlich allen  mustergültigen  Bauten  dieser  Art 
innewohnenden  Beschränkung  wird  allerdings 
erst  beim  näheren  Hinschauen  sichtbar.  Sie 
zieht  eine  aus  den  wirtschaftlichen  Erforder- 
nissen geborene  Güte  der  technischen  und  hand- 
werklichen Arbeit  nach   sich  und  macht  den 


ursächUchen  Zusammenhang  mit  der  Baukultur 
vergangener  Zeiten  an  verwandten  Aufgaben 
offenbar.  Man  kann  sagen:  ohne  Ausdruck 
dieser  natürlichen  Beziehung  wären  solche 
Werke  der  angewandten  Kunst  verfehlt,  unsere 
Zeit  möge  sich  noch  so  neu-  und  eigenartig  ge- 
bärden oder  es  auch  sein. 

Der  angewandten  Kunst!  Je  feineres  Ge- 
fühl mitspricht,  um  so  weniger  sieht  man  von 
„Kunst"  in  üblichem  Sinne.  Die  Aufgabe  an 
sich  gibt  ja  schon  wenig  Raum  für  sie,  die  harte 
Zeit  streicht  immer  mehr  von  den  letzten  Mög- 
Uchkeiten  der  „Dekoration"  weg. 

Was  für  Möglichkeiten  schöner  Gestaltung 
und  Wirkung  bleiben  denn  überhaupt  innerhalb 
dieser  beängstigend  engen  Grenzen?  Eigent- 
lich nur  Notwendigkeiten,  mit  denen  sich  prak- 
tisch und  schönheitlich  zugleich  ohne  Wider- 
willen abzufinden  eben  die  Zeit  fordert. 

Die  alten  Bauernhaustypen  haben  die  außer- 
ordentlich verschiedenen  Baugewohnheiten  der 
deutschen  Stämme  am  sinnfälligsten  bewahrt, 
nach  Wirlschafts-  und  Wohnsitten,  Gebrauch 
heimischer  Bauweisen  und  Handwerksübung. 
In  scharfem  Gegensatz  zu  ihnen  stehen  die 
wenig  beachteten  alten  Kleinhaustypen  in  Stadt 
und  Land.  Da  sind  vielfach  die  landschaflUchen 
Abweichungen  im  Grundriß  wie  in  derErschei- 
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Zu  den  Arbeiten  ''on  Ernst  Ma\. 
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ERNST  MAY     BRESLAU. 


nung  äußerst  gering.  Den  wenigen  Grund- 
formen mit  ihren  Abwandlungen  werden  die 
heutigen  Aufgaben  um  so  verwandter,  je  mehr 
wir  uns  notgedrungen  der  letzten,  sozial  und 
wirtschaftlich  erträglichen  Grenze  nähern,  was 
knappe  Ausmaße  der  Räume  und  Einfachheit 
der  Durchbildung  angeht.  Z.  B.  ein  ostpreußi- 
sches  Kleinhaus   ist   einem  bayerischen  unter 


»KLEINSIEULUNG  BRIEG,  SCHL.i 


entsprechenden  Verhältnissen  in  Baukörper  und 
Gesamtwirkung  überraschend  ähnlich.  Und  doch 
sind  wesentliche  Unterschiede  da,  die  letzten 
Endes  den  heimischen  Charakter  bestimmen. 
Das  kräftige  Pfannendach  auf  Schalung  und 
doppelter  Lattung  im  Norden  macht  das  Ge- 
sims zur  wuchtigen  Brettverkleidung  des  Dach- 
fußes.    Ganz   anders   bei   den  viel   kleineren. 


ARCHITEKT  ERNST  MAY.   >RElHENHv\USER  IN  OBER-SALZBRUNN,  SCHLESIEN« 


Zu  den  Arbeiten  von  Ernst  ^fay. 


ERNST  MAV-  BRESLAU. 

dünnen,  klinkerharten  Biberschwänzen  etwa 
Sachsens  und  Schlesiens,  die  eine  leichte  An- 
deckung  und  Auskehlung  zierlicher  Dachgaupen 
erlauben  und  ein  weit  feineres  Gesims  nach  sich 
ziehen.  So  ergeben  sich  weiter  aus  den  heimi- 
schen Fensterarten  und  ihren  bewährten  Aus- 
maßen,  aus   dem  Gebrauch   gefugten   Mauer- 


»KLEINSIEDLUNG  HACHNAU,  SCHL.« 

Werks  oder  verschiedenartiger  Putzarten  nach 
alten,  guten  Gewohnheiten,  aus  Gepflogenheiten 
der  Farbgebung  ganz  eindeutig  die  selbstver- 
ständlichen „Requisiten"  für  den  Kleinsied- 
lungsbau. Über  diese  hinaus  kommen  beliebige 
schmückende  Zutaten  so  gut  wie  nicht  in  Be- 
tracht.  Aber  gerade  diese  kunstlosen  Aufgaben 


ARCmTEKT  ERNSl    MA\.      Als  KLLl.NMEnLU.NG  BRIEG,  SCHLESIEN« 
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Zu  den  Arbeiten  von  Ernst  Max. 
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verlangen  eine  Mei- 
sterhand. Sie  muß 
alle  nüchternen  Wirt- 
schahsbedingungen 
ohne  Eigenwilligkeit 
mit  einem  eigenen 
guten  Willen  durch- 
dringen, die  Gefah- 
ren der  Uniformie- 
rung vermeiden,  den 
Geist  der  Landschaft 
und  der  sozialen  Auf- 
gabe zugleich  in  einer 
natürlichen  und  na- 
türlich anmutenden 
Schönheit  zum  Aus- 
druck bringen.  Zur 
Hauptforderung  wird 
gute  Körper-  und 
Raumwirkung  in  der 
ganzen  Anlage  wie 
in  den  Straßen,  den 
Häusern  und  deren 
Teilen,  im  Abstand 
der  Gebäude  und  der 
Baugruppen  vonein- 
ander, in  ihrem  Verhältnis  zu  den  Gartenflächen 
und  zum  Grün  von  Baum,  Strauch  und  Rasen. 
Diesem  Gebot  muß  sich  alles  Weitere  bis  zur 
letzten  handwerklichen  Einzelheit  klcir  undschön 


unterordnen.  —  Die 
hohe  Bedeutung  die- 
ser modernsten  Auf- 
gaben liegt  darin,  daß 
sie  das  Bauen  zu- 
rückführen auf  die 
gemeinsamen  Wur- 
zeln von  Handwerk, 
Technik  und  ange- 
Wcmdter  Kunst  auch 
in  tieferem  Sinne.  Sie 
zeigeninihrerStrenge 
und  Schlichtheit  den 
ursächÜchen,  oft  ver- 
gessenen Zusammen- 
hang der  vielfachen, 
von  einander  un- 
trennbaren Forder- 
ungen des  Bauens 
und  Siedeins  aufs 
deutlichste  und  kön- 
nen darum  zu  Lehr- 
aufgaben im  besten 
Sinne  für  eine  neue, 
von  Grund  auf  ge- 
sundeBaukultur  wer- 
den. —  Wir  müssen  Männern  wie  Ernst  May 
großen  Dank  dafür  wissen,  daß  sie  ihre  für  einen 
phantasievollen  Geist  ja  doch  sehr  entsagungs- 
volle Arbeit  so  freudig  leisten,    vverner  lindner. 
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MAX  ESCHLK. 


DER  PLAKAT-WETTBEWERB  DER  „DEUTSCHEN  GEWERBESCHAU" 
MÜNCHEN  1922. 


Mit  beträchtlichen  Preisen  hatte  das  Präsi- 
dium der  „Deutschen  Gewerbeschau" 
München  1922  einen  allgemeinen  Wettbewerb 
unter  den  deutschen  Künstlern  ausgeschrieben, 
um  einen  guten  Plakatentwurf  zu  erlangen.  Die 
Zahl  der  eingesandten  Entwürfe  überstieg  das 
elfte  Hundert;  84  kamen  in  engere  Wahl,  aber 
ein  Entwurf,  der  die  berechtigten  Forderungen 
völlig  befriedigen  könnte,  wurde  nicht  gefunden. 
Wohl  zeigt  der  Entwurf  von  Max  Eschle, 
der  mit  dem  ersten  Preise  bedacht  wurde,  die 
sichere  Hand  eines  Künstlers,  der  einen  origi- 
nellen Einfall  in  straffe  Form  zu  bannen  weiß. 
Er  ist  auch  einprägsam  und  geeignet,  in  kleinen 
Wiedergaben  verwendet  zu  werden,  um  für 
Anzeigen,  Briefköpfe  und  dergl.  zu  dienen. 
Aber  er  begeistert  nicht.  Die  Gedankenkette, 
die  vom  Dargestellten  zu  der  Veranstaltung 
leitet,  der  er  dienen  soll,  ist  lang  und  dünn. 
Des  Rätsels  Lösung  wird  nicht  leicht  erfaßt,  und 
es  erscheint  fraglich,  ob  es  der  Menge  gelingen 
wird,  in  den  dargestellten  drei  männlichen  Köp- 
fen die  wirksamen  Kräfte  der  Gewerbeschau 
„Erfinder,  Künstler,  Arbeiter"  zu  erkennen. 
—  Immerhin  ist  es  nicht  zweifelhaft,  daß  der 


erste  Entwurf  die  weiteren  preisgekrönten  Ar- 
beiten beträchtlich  überragt.  Ernst  Heigen- 
moser-München erhielt  den  zweiten  Preis  für 
eine  Arbeit  freierer  Art,  die  indes  zu  wenig  ge- 
wichtig ist,  um  für  eine  so  ernsthafte  Veran- 
staltung werben  zu  können.  Willy  Wolf- 
München  erhielt  den  dritten  Preis  und  Friedrich 
Kühn-  Elberfeld  den  vierten.  Eine  höhere 
künstlerische  Bedeutung  kommt  beiden  Ent- 
würfen nicht  zu.  Ähnliches  wurde  bei  den  Brief- 
marken-Wettbewerben der  letzten  Jahre  in 
mancherlei  Abwandlungen  gezeigt.  Aber,  was 
für  das  winzige  Format  der  Briefmarke  aus- 
reichend befunden  wurde,  erscheint  in  der 
Größe  eines  Plakats  ärmlich  und  dürftig. 

Die  Notwendigkeit,  weite  Kreise  des  deut- 
schen Volkes,  sowie  auch  des  Auslandes  für 
die  bedeutungsvolle  deutsche  Gewerbeschau  zu 
gewinnen,  zwingt  dazu,  der  Werbearbeit  die 
besten  Kräfte  dienstbar  zu  machen.  Wenn  das 
Ergebnis  des  allgemeinen  Ausschreibens  nicht 
zu  befriedigen  vermag,  bleibt  noch  die  Hoffnung, 
daß  es  gelingen  wird,  in  einem  engeren  Wett- 
bewerbe ein  gutes  Ziel  zu  erreichen,  zumal  jetzt 
eine  Verständigungsbasis  geschciffen  ist.  .  .    si. 
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DIE  „GROSSE  BERLINER" 

VON  DR.  MAX  OSBORN. 


Äußerlichkeiten  sind  unwichtig,  aber  verräte- 
.  risch.  Die  sommerliche  Kunstansammlung 
am  Lehrter  Balinhof  zu  Berlin  hatte  ein  paar 
Jahre  das  pompöse  Eigenschaftswort  abgelegt, 
mit  dem  sie  sich  in  der  Kaiserzeit  stolz  brü- 
stete  —  aber  nun  ist  es  wieder  da.  Der  Titel 
lautet  wie  vordem  „Große"  Berliner  Kunst- 
ausstellung, und  das  von  Rechts  wegen.  Denn 
die  riesenhafte,  übermäßige  Ausdehnung  ist  ihre 
hervorstechendste  Eigenschaft.  Das  Prinzip, 
das  hier  waltet,  entspricht  der  einen  der  beiden 
Methoden  des  verstorbenen  Prokrustes:  man 
reckt  den  Mann  mit  Gewalt  so  lange,  bis  er  in 
das  mächtige  Bett  paßt.  Ja,  dies  merkwürdige 
System  wird  nicht  einmal,  sondern  dreimal 
angewandt.  Der  gewaltige  Raum  ward  wie  in 
den  Vorjahren  aufgeteilt.  Zur  Rechten  die 
Schafe,  zur  Linken  die  Böcke.  Dort  der  „Ver- 
ein Berhner  Künstler",  hier  „Freie  Sezession" 
und  „November-Gruppe"  —  und  jede  Vereini- 
gung durfte  so  lange  hängen,  hängen,  und  noch 
einmal  hängen,  bis  die  ganze  gähnende  Flucht 
der  verfügbarenSäle  zum  Rande  vollgestopft  WcU-. 

Daß  bei  solcher  Planlosigkeit  nichts  Einheit- 
liches herauskommen  kann,  liegt  auf  der  Hand. 
Die  Zerklüftung  in  unserer  Kunst  und  Künstler- 
schaft (in  der  sich  nur  die  allgemeine  Zerklüftung 
unseres  Kulturzustandes  treulich  spiegelt)  ist  so 
groß,  daß  gar  nichts  anderes  übrig  bleibt,  als, 
wie  seit  der  Revolution  übhch,  die  feindlichen 
Brüder  jeweils  für  sich  wirtscheiften  zu  lassen. 
Mam  hält  sich  hinüber  und  herüber  gegenseitig 
für  Idioten;  wie  soll  man  sich  da  zu  einem  Or- 
ganismus zusammenschheßen!  Wunders  genug, 
daß  sie  es  überhaupt  unter  einem  Dache  aus- 
halten, ohne  daß  es  zu  handgreiflicheren  Fami- 
lienzwistigkeiten  kommt. 

Der  Schwerpunkt  des  Interesses  liegt  selbst- 
verständlich links.  Aber  es  muß  festgestellt 
werden,  dciß  die  Gruppe  der  Rechten,  der 
Künstlerverein,  noch  am  ehesten  die  Auf- 
gabe löste,  ihren  Riesenräumen  Charakter  zu 
wahren.  Das  Quantum  des  Kitsches,  der  sich 
in  den  rückwärts  gelegenen  Sälen  und  Kabinet- 
ten anssunmelte,  ist  hier  freiUch  besonders  groß. 
Manches  sieht  aus,  als  sei  es  seit  dem  Vorjahre 
hängen  gebheben.  Aber  in  den  Hauptsälen  wird 
das,  was  man  sagen  will,  in  den  einmal  gesteck- 
ten Grenzen  doch  annehmbar  dargelegt:  Über 
blick  über  die  Produktion.  Hier  werden  keine 
Probleme  gewälzt  noch  Experimente  gemacht. 
Brav  und  anständig  übt  man  sich  vor  der  Wirk- 
lichkeit der  umgebenden  Welt  und  pflegt  über- 


liefertes Handwerk.  Dabei  wird  die  Entwick- 
lung der  letzten  Epoche  ganz  klar:  die  Aus- 
stellung des  Künstlervereins  sieht  jetzt  ihrer 
ganzen  Haltung  nach  ungefähr  so  aus,  wie  die 
Sezessionsausstellungen  vor  zwanzig  Jahren. 
Ja,  man  hat  von  diesen  auch  die  Kunstgriffe 
übernommen,  Bilder  und  Skulpturen  ruhig  und 
logisch  anzuordnen.  Zum  Wertvollsten  gehören 
Kollektionen  von  Wilhelm  Blanke,  Paul  Plontke 
und  Hans  Looschen,  der  sich  in  letzter  Zeit  so 
angenehm  erfrischt  und  verjüngt  hat.  Auch 
Dettmann  erhielt  einen  ganzen  Saal,  dem  er  aber 
nicht  gewachsen  ist;  glänzend  wirken  nur  auch 
heute  noch  seine  zeichnerischen  und  farbigen 
Studien  aus  dem  Kriege.  Noch  drei  andere  En- 
klaven bilden  stärkere  Anziehungspunkte.  Etwas 
unvermittelt,  und  sonderbar  an  die  Peripherie 
gequetscht,  taucht  ein  Saal  der  Berliner  Por- 
zellan-Manufaktur auf,  in  dem  Gutes  und  Be- 
denkliches unkritisch  gemischt  ist.  Ausgezeich- 
net dagegen,  lustig  und  anregend,  der  zweite 
Sonderraum:  mit  Szenenbildem  und  Figurinen 
von  den  Berliner  Theatern.  Es  ist  eine  be- 
schwingte, prickelnde  Sammlung,  und  ein  Be- 
weis, wie  emsthch  die  Bühne  sich  heute  künst- 
lerisch bemüht.  Eine  Fülle  lebendigster  Kräfte 
ist  hier  cm  der  Arbeit:  Cesar  Klein  und  Ernst 
Stern,  Krehan  und  Strohbach,  Bengen  und 
Finetti,  dazu  die  Künstler  der  BerUner  Staats- 
theater, Pirchan  und  der  über  Stuttgcirt  aus 
Griechenland  eingewanderte  Aravantinos, 
schließlich  Kurt  Richter,  der  zum  Film  hinüber- 
führt. Es  hat  sich  hier  eine  eigene  Provinz  an- 
gewandter Kunst  gebildet,  in  der  ein  heiterer 
und  sicherer  Geschmack  regiert.  Zum  Dritten 
endlich,  im  einstigen  „Ehrensaal",  eine  Ge- 
dächtiüsfeier  für  Max  KUnger,  welche  die  gleich- 
zeitigen Bemühungen  der  Akademie  ergänzt, 
die  in  ihre  SchwcU-z -Weiß-Ausstellung  eine  groß- 
artige Sammlung  Klingerscher  Zeichnungen  ein- 
gefügt hat.  Hier  in  Moabit  spricht  vor  allem 
der  Plastiker,  und  als  Haupttrumpf  enthält  der 
Saal  den  „Christus  im  Olymp",  das  Kolossalbild 
der  Wiener  Galerie,  das  man  in  Berlin  noch  nie 
gesehen  hat.  Auch  ich  habe  es  lange  nicht  vor 
Augen  gehabt  und  muß  bekennen:  die  Wollust 
des  Wiedersehens  ist  gemenget  mit  Bitterkeit. 
Sehr  schöne  Einzelheiten,  aber  das  Ganze  doch 
von  so  konstruierter  GedankUchkeit,  daß  der 
Rahmen  eines  malerischen  Kunstwerks  ge- 
sprengt wird.  Man  begreift  nur  zu  wohl,  daß 
ein  Dichter  wie  Richard  Dehmel  sich  von  dieser 
Komposition  zu  einem  poetischen  Hymnus  fort- 
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reißen  ließ  —  weil  eben  alles  in  der  Idee  aufgeht. 
—  Die  „Freie  Sezession"  hat  unter  der  sinn- 
losen Methode  des  Hauses  am  meisten  gelitten. 
Man  hat  ernstlich  die  Vorstellung,  als  seien  die 
Säle  nur  mit  Mühe  undjNot  gefüllt  worden. 
Keine  Spur  und  Ahnung  von  einem  siebenden 
Überblick  über  die  Produktion  der  Gruppe. 
Das  Ganze  steht  unter  dem  Zeichen  der  Ver- 
legenheit. Von  einem  Münchener  Kunsthändler 
holte  mein  sich  süddeutsche  Anleihen  —  was 
gerade  auf  Lager  war.  Von  einem  düsseldorfisch- 
berlinischen  Kollegen  französische  Proben,  Ku- 
bistisches  und  dergleichen,  wie  der  Zufall  es 
lieferte.  Systemlosigkeit  ward  zum  System. 
Auch  in  der  Aufreihung.  Wo  sind  die  Zeiten 
hin,  da  gerade  die  Sezession,  deren  Urzelle 
doch  in  diesem  Kreise  weiter  lebt,  Ausstellungs- 
kunst in  Berlin  einbürgerte?  In  diesem  heil- 
losen Durcheinander  nun  freiUch  Dinge  von 
höchstem  Wert!  Von  Einzelheiten  neime  ich 
vor  allem  ein  großes  Bild  von  Partikel:  „Segen 
der  Scholle",  eine  reizvolle,  ergötzende  und 
sehr  ernsthafte  Mischung  aus  schimmernder 
Farbenlust  und  klar  aufgebauter  Komposition, 
die  den  Frieden  und  die  Erdverwachsenheit 
ländhchen  Lebens  preist.  Dann  eine  Pechstein- 
Wand  mit  dem  älteren  Hauptwerk  einer  großen 
Tanzgruppe  und  prachtvollen  jüngeren  Stücken. 
Neu  und  stark  präsentiert  sich  Karl  Hofer;  er 
hat  jetzt  einen  festen  und  geschlossenen  Aus- 
drucksstil gefunden.  Die  älteren  Matadore 
blieben  abseits.  Liebermann  hat  nur  mit  ein 
paar  Zeichnungen  fast  unwirsch  seine  Visiten- 
karte abgegeben.  SIevogt  fehlt  ganz.  Die 
Freie  Sezession  hat,  das  muß  offen  gesagt  wer- 
den, kein  rechtes  Gesicht  mehr.  Die  Entwick- 
lung hat  die  Grenzen  verwischt.  Wenn  in  diesem 
Revier  Picasso  und  die  Seinen,  wenn  Paul  Klee, 
wenn  Kandinsky  und  Archipenko  hier  auftreten, 
so  besteht  keine  Scheidung  mehr  von  der 
Novembergruppe. 

Diesem  Kreise  der  jüngsten  Kunst  täte  be- 
dachte Auswahl  für  eine  repräsentative  Sommer- 
ausstellung besonders  not.  Und  täte  ihm  be- 
sonders wohl.  Wie  wertvoll  wäre  es,  zu  solcher 


Gelegenheit  das  Beste  und  Reifste  zusammen- 
zusuchen. Wie  würde  das  im  Publikum  Propa- 
ganda machen  und  Klarheit  schaffen,  auch  in 
der  Künstlerschaft  selbst  klärend  wirken.  Aber 
man  bleibt  dabei,  alles,  was  mit  den  Armen 
fuchtelt,  gastlich  aufzunehmen.  Gewiß,  auch  die 
schwächeren  Kräfte  helfen  mit  an  dem  großen 
Werke,  die  Empfindungen  des  Geschlechts  von 
heute  in  gestaltende  Form  zu  pressen.  Doch 
nicht  hier  ist  der  Ort,  das  alles  sich  austoben 
zu  lassen.  Man  möchte  die  wirklichen  Bega- 
bungen zusammengerückt  sehen;  die  feinen 
Vergeistigungen  der  Visionen  des  jungen  Ber- 
hners  Hans  Braß,  die  phcmtastischen  Beschwö- 
rungen urtümlicher  Formen  von  Molzahn,  die 
etwas  effektvollen,  aber  in  ihrer  magischen 
Feu-be  anziehenden  Kompositionen  von  Wilhelm 
Schmid,  auch  einige  Abstrakta  von  farbiger 
Feinheit,  wie  von  Heinrich  Boddien  oder  Peter 
Förster,  dazu  die  aus  iimerer  Leidenschaft  des 
Gefühls  erwachsenen  Skulpturen  von  Garbe 
und  Emmi  Roeder,  und  noch  eiiüges,  was  sich 
hinzugesellt.  Auch  hier  ist  ein  Sonderraum; 
Hans  Poelzig  gibt  einen  Begriff  von  seiner  archi- 
tektonischen Arbeit.  Die  Skizzen,  wie  die  zum 
Salzburger  Festspielhause,  berauschen  sich  in 
einem  barocken  Sprudeln.  Doch  wir  wissen: 
wenn  die  wirklichen  Steine  geschichtet  werden, 
wachsen  Poelzigs  Entwürfe  großartig  geschlossen 
und  überzeugend  zusammen.  Sein  Saal  führt 
schließlich  zu  einer  Sonder-Ausstellung  des 
Bundes  Deutscher  Architekten.  Auch  sie 
leider  offenbEir  nicht  genügend  vorbereitet  und 
durchgearbeitet.  Dennoch  voll  starkerEin drücke. 
Was  bei  den  Malern  und  Plastikem  unserer 
Tage  so  sehr  verwirrt  und  unbefriedigt  läßt :  das 
Schwanken  und  Suchen ,  Probieren  und  Springen, 
das  nicht  aufhören  will  —  hier  stört  es  nicht. 
Vielleicht  kommt  uns  von  den  Baumeistern 
Sicherheit,  Klcirheit  und  Festigung  der  Empfin- 
dung und  des  Stils  zurück.  Es  wäre  der  ge- 
sündeste Weg.  Und  die  große  Einheit  der 
Künste,  nach  der  sich  alles  sehnt,  von  der  so 
viel  gesprochen  wird,  und  von  der  wir  noch  so 
weit  entfernt  sind,  wäre  kein  Phantom  mehr. 


MÜNCHENER  GLASPALAST  1921. 


VON  KURT  PFISTER. 


Der  Glaspalast  vereinigt,  wie  im  letzten 
Jahr,  alle  Richtungen  der  Münchener 
Künstlerschaft:  die  „Künstlergenossenschaft" 
mit  den  verschiedenen  kleineren  Gruppen 
„Luitpold",  „Der  Bund",  „Bayern",  die  „Se- 
zession", sowie  die  „Neue  Sezession". 

Die  Fülle  der  Darbietung  —  es  sind  einige 
tausend    Bilder,    Plastiken,     Graphiken    ver- 


sammelt —  erschwert,  trotz  guter  Hängung, 
den  Zugang  zum  einzelnen  Objekt.  Hier  liegt 
immer,  für  Aussteller  und  Beschauer,  die  Ge- 
fahr solcher  unübersehbaren  Ausstellungen. 

Im  ganzen  wird  man  kaum  Überraschungen 
erleben.  Man  sieht  in  allen  Abteilungen  die 
gleichen  Künstler  wie  sonst  am  Werk,  und  es 
überwiegt    durchaus    jener    dekorative    tonige 


263 


ÄfüncJit'uer  Glaspalasf  ig2i. 


Impressionismus,  der  seit  den  achtziger  Jahren 
für  die  bodenständige  Münchener  Malerei  so 
charakteristisch  ist  und  ein  Kompromiß  zwischen 
dem  ReaHsmus  der  alten  Miinchener  Landschaft, 
den  stihsierenden  Tendenzen  der  Lenbachzeit 
und  den  neuen  impressionistischen  Ideen  dar- 
stellt. In  den  Räumen  der  „Künstlerge- 
nossenschaft" wird  eine  kleine,  aber  ge- 
wählte Defregger-  Gedächtnis  -  Ausstellung 
gezeigt,  die  zumal  schöne  Werke  seiner  Jugend, 
da  er  noch  durchaus  in  der  malerischen  Kultur 
des  Leiblkrcises  wurzelte,  vereinigt.  (Man  kennt 
seinen  späteren  Weg  zum  Genre  des  Salon- 
tirolers hin.)  In  einem  der  letzten  Säle  sieht 
man  Behns  Entwürfe  zu  einer  Gedächtnis- 
kapelle, deren  monumentaler  Anspruch,  vir- 
tuoses Handwerk  und  schöpferisches  Versagen 
symptomatisch  für  die  gegenwärtige  plastische 
Situation  sind. 

Im  Kreis  der  „Sezession"  hat  der  Tod  der 
Hildebrand,  Keller,  Habermann  fühlbare  Lücken 
gerissen.  Die  ältere  Generation  der  Zügel,  Stuck, 
Samberger,  Schwalbach,  Erler,  Rüther,  Jank 
arbeitet  in  ihrem  bekannten  Formkanon.  Da 
der  junge  Nachwuchs  vorwiegend  in  der  Neuen 
Sezession  vereinigt  ist,   erhielt  sich  in  diesen 


Sälen  ein  ziemlich  einheitliches  Bild  der  Mün- 
chener Malerei  von  der  Jahrhundertwende. 

Die,,  Juryfreie  Ausstellung"  wirkt  gedämpfter, 
akademischer,  aber  auch  gewählter  als  im  letz- 
ten Jahr.  Wenn  hier  wirklich  Sturm  und  Drang 
vereinigt  ist,  wäre  festzustellen,  daß  er  in  sehr 
konservativem  Boden  wurzelt. 

Die  „Neue  Sezession"  bringt  vorläufig  eine 
schöne  und  umfassende  graphische  Schau,  in  der 
gewählte  Arbeiten  der  Seewald,  Klee,  Unold, 
Caspar,  Schaiff,  Eberz,  Beeh,  Schinnerer,  ein- 
zelner geladener  Gäste  und  kleinere  Kollek- 
tionen von  Auswärtigen,  Barlach,  Beckmann, 
Groß,  Heckel,  gezeigt  werden.  Außerdem  wird 
der  Nachlaß  Lehmbrucks  (Plastik,  Zeichnung, 
Graphik)  ausgestellt.  Eine  Gemäldeausstellung, 
über  die  noch  eingehend  berichtet  werden  soll, 
folgt  in  diesen  Tagen p. 

Ä 

FRANKFURT  M.  Der  Erweiterungsbau  des 
Slädelschen  Kunstinstituts  ist  letzthin  er- 
öffnet worden.  Damit  sind  die  jungem  Kostbar- 
keiten dieser  einzigartigen  deutschen  Galerie  der 
Öffentlichkeit  zugänglich  geworden.  Eine  Wür- 
digung der  Sammlung  ist  für  eines  der  nächsten 
Hefte  der  „Deutsch.  K.  u.  Dekor."  vorbereitet. 
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PAULTHESIN(i-l>AI<MsrAI)T  .SON  FORll'NV,  MAIJ.oRCA. 
SAMMLUNG  A.  K,  —  DARMSTAUT 


PADL  THESING     DARMSTADT. 


> HAFEN  VON  ANDRAllXc 


ÜBER  ZEIT,  KUNST  UND  PAUL  THESING. 


Unvermeidlich  tut  sich  bei  Betrachtung  jedes 
einzelnen  Malers  die  ganze  Problematik 
der  beutigen  Kunstlage  auf.  Gespannt  und  ge- 
fährdet ist  der  Zusammenhang,  in  dem  alles 
vereinzelte  Bemühen  erscheint.  Diese  Stö- 
rungen sind  oft  beschrieben  worden.  Es  ist 
kaum  nötig,  sie  noch  einmal  zu  beschreiben. 
Nur  das  Eine :  sie  bestehen  in  einem  durch- 
gehenden Versagen  jener  inneren  geistigen  Welt- 
schöpfung, die  der  Mensch  von  jeher  vollbringen 
mußte,  damit  Welt  und  in  ihr  der  Mensch  und 
seine  Tat  überhaupt  möglich  seien.  Vorsich- 
tiger und  richtiger  ist  es  vielleicht,  zu  sagen; 
So  sehen  wir  jedenfalls  die  vorhandene  Störung 
an.  Ob  wir  damit  ihr  wirkliches  Wesen  sehen 
oder  ob  wir  damit  mehr  gewissen  Depressions- 
gefühlen Ausdruck  geben,  die  uns  befallen  haben 
und  die  eine  allgemeine  Gemütserkrankung  der 
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Zeit  darstellen:  das  steht  dahin.  Ich  neige  zu  der 
letzterenAnsicht.  Freilich  wird  schädliche  Selbst- 
kontrolle nur  frei,  wo  eine  Störung  im  Grunde 
schon  vorUegt.  Und  daß  unsere  Geisteslage  be- 
friedigend sei,  wird  im  Ernste  heute  niemcind  be- 
haupten können.  Aber  Selbstkontrolle,  einmal 
erwachsen,  verschlimmert  rückwirkend  das  Übel, 
dem  sie  entsprang,  indem  sie  die  Wege  zur  Heilung 
zu  verbauen  strebt.  Die  Wege  zur  Heilung 
dürften  für  den  erkrankten  Zeitgeist  keine  an- 
deren sein,  wie  für  den  an  Selbstschau  erkrank- 
ten Einzelmenschen:  Richtung  auf  das  Objekt. 
Der  Mensch  ist  zum  Handeln,  nicht  zum  Spe- 
kulieren geboren.  Das  Denken  hat  die  Tendenz, 
ihn  am  Ende  seiner  Freiheit  und  schließlich  gar 
seines  Lebens  zu  berauben.  Handeln,  wie  es 
aus  Freiheit  stammt,  macht  ihn  frei.  Seit  we- 
nigen Jahren  erst  zerquälen  wir  uns,  gerade  in 
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der  Kunsterörterung,  mit  hypochondrischen 
Wertsetzungen.  Dm  Leben  wird  diese  Last 
nicht  lange  dulden;  es  kann  es  nicht.  Die 
Götter,  die  uns  fehlen,  wohnen  nicht  in  Über- 
welten. Jeder  kräftige  Entschluß,  jede  liebende 
oder  tathafte  oder  auch  nur  selbstvergessene 
Einstellung  auf  das  Objekt  öffnet  Himmelstüren 
und  zieht  die  „Mächte"  herbei  wie  Opferduft. 
Der  Maler,  von  dem  hier  gesprochen  werden 
soll,  hat  den  Vorzug  genossen,  der  Verbunden- 
heit mit  den  deutschen  Kunstbemühungen  des 
letzten  Jahrzehnts  entzogen  gewesen  zu  sein. 
Der  Expressionismus  deutscher  Prägung  ist  ihm 
ferne  gebheben.  Er  hat  weder  an  dessen  meta- 
physischen Ehrgeizen  teilgenommen  noch  an 
den  Depressionen,  die  sich  einstellten,  cds  sich 


dieser  Ehrgeiz  als  sinnlos  und  unergiebig  erwies. 
Ich  weigere  mich,  auf  die  Frage  einzugehen,  ob 
der  Expressionismus  tot  sei  oder  nicht.  Ich 
halte  diese  Frage  für  falsch  gestellt.  Was  ist 
das:  Der  Expressionismus?  Sehe  ich  näher  zu, 
so  finde  ich;  Expressionismus  ist  die  Meinung, 
die  viele  Menschen  haben  von  dem,  was  sich 
in  der  Kunst  seit  etwa  einem  Jahrzehnt  begibt. 
Diese  Meinung  ist  nicht  einmal  in  sich  einheit- 
lich. Und  wäre  sie  es,  so  bliebe  immer  noch 
fraglich,  wie  weit  sie  tatsächlich  Fühlung  hat 
mit  der  Sache,  die  sie  betrifft.  „Expressionis- 
mus" war  unter  anderm  auch  die  Meinung,  das 
Kunstwerk  sei  zu  erzielen  aufgrund  einer  kollek- 
tiven, bewegungsmäßigen  Bemühung.  „Expres- 
sionismus" war  Apokalyptik,  Klassizismus,  Ku- 
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bismus,  Dadaismus.  Ich  wüßte  wirklich  nicht, 
was  da  gestorben  sein  sollte  mit  dem  „Tod  des 
Expressionismus"  und  was  noch  überlebt.  Ge- 
storben ist  vielleicht  die  Meinung,  von  der  ich 
eben  sprach,  als  sei  künstlerische  Weltdeutung 
und  Gestalt  rezeptmäßig  herzustellen.  Gestor- 
ben ist  ein  Schlagwort,  Gestorben  ist  eine 
revolutionäre  Phrase,  eine  Beschränktheit,  eine 
Einfaltspinselei,  ein  Nichts.  Die  Maler  aber 
leben  alle  noch  und  setzen  ihr  Werk  fort.  Die 
Luft  um  die  Einzelnen  ist  vielleicht  etwas  dünner 
geworden.  Sie  wird  vielleicht  wieder  einmal 
dicker  werden,  dicker  von  Schlagworten,  Namen, 
Programmen.  Das  wird  das  nicht  berühren, 
was  sich  eben  immer  in  der  Tiefe  der  Neunen- 
losigkeit  vollzieht:    die  künstlerische  Ausein- 
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andersetzung  der  Zeit  mit  der  Welt.  In  ihr  bil- 
den die  Arbeiten  der  letzten  zehn  Jahre  einen 
festen,  berechtigten  Bestandteil.  Sie  wurden 
nicht  lebendig  durch  die  Meinung  „Expressio- 
nismus", sie  sind  nicht  gestorben  mit  dem  Ab- 
welken dieser  Meinung,  Man  muß  die  Schlag- 
worte an  die  Kette  legen.  Sie  sind  bissige 
Himde  geworden,  kläffende  Köter,  die  keine 
nützUche  Arbeit  mehr  leisten.  Man  muß  das 
Feld  frei  machen  für  die  Leistungen.  Wird  nicht 
schon  Miene  gemacht,  uns  aus  purer  Tinten- 
Dialektik  ein  neues  Nazarenertum  zu  bescheren  ? 
Paul  Thesing  ist  ein  Maler,  der  Handwerk 
hat  und  eine  gute  Arbeitsfaust.  Lange  vor  dem 
Krieg  ging  er  nach  Paris,  fiel  in  die  Künstler- 
gesellschaft des  Cafe  du  Dome,  zu  der  Pascin, 
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Artaval,  Levi,  Matisre,  Archipenko  u.  a.  gehör- 
ten. Während  des  Kriegs  weir  er  in  Spanien, 
Er  war  in  Ländern  und  Umgebungen,  in  denen 
der  Glaube  an  das  Metier  und  an  die  Arbeit, 
das  Gefühl  für  Können  und  Überlieferung  nicht 
unter  der  „Gesinnung"  ersäuft  war.  Sein  Ehr- 
geiz ist  Malen,  seine  Gesinnung  ist,  das  Hand- 
werkszeug sauber  zu  halten,  sein  Glaube  ist: 
Natur,  Quelle  nicht  vergeblicher  Gestalt  und 
beziehungsreicher,  sinnvoller  Reize,  unerschöpf- 
liches ABC  aller  Verdeutlichung. 

Wilhelm  Hausenstein  hat  ein  ausgezeichnetes 
Buch  über  Paul  Klee  geschrieben,  vollgesogen 
mit  aller  Süße  einer  reifen  Sprachkunst  und 
Erkenntnis.   Er  hat  darin  wiederholt,  was  schon 


»DICHTER  HANS  SCHIKBELHUTH« 

an  andrer  Stelle  von  ihm  gesagt  war:  es  gebe 
keine  „Natur"  mehr,  sie  habe  sich  verflüchtigt 
und  zersetzt,  sie  sei  zersprungen,  weil  unsere 
innere  Schöpferkraft,  die  letztlich  unser  Welt- 
bild gestaltet,  erlahmt  ist.  Ich  glaube,  daß 
1  lausenstein  hier  zu  weit  geht,  obschon  seine 
Ausgangspunkte  zweifellos  richtig  sind.  Gewiß, 
wir  wohnen  als  Gesamtheit  nicht  mehr  breit 
und  sicher  im  Schwellen  und  Fruchten  der  Natur. 
Aber  daß  der  Einzelne  nicht  seine  Beziehungen 
zur  Natur  rein  halten  könne,  vermag  ich  nicht 
zu  glauben.  Hausenstein  wird  das  wohl  auch 
zugeben.  Aber  ich  glaube  auch,  daß  eine  solche 
Einzelleistung  inmitten  der  kollektiven  Er- 
schlaffung  werthaft,    existent,    bedeutungsvoll 
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ist.  Es  hat  schon  öHers  T.^\i^TL  gegeben,  in  denen 
das  Wissen,  nämlich  die  erkennerische  und 
sinnliche  Beziehung  zum  Ewigen,  auf  wenigen 
Augen  stand.  HölderUn  war  „Sänger  des  Volks" 
mit  dem  vollen  Bewußtsein,  der  einsame  Vor- 
wegnehmer des  Volks- Chores  zu  sein.  Er  Utt 
unter  dieser  Vereinsamung,  aber  er  fühlte  sein 
Recht  zu  seinem  großen  Beruf  und  er  erfüllte 
ihn,  trotz  der  Nichtigkeit  seiner  Gegenwart,  die 
ihm  eine  „Zeit  der  Nacht"  war.  Es  gibt  Natur, 
heute  wie  immer.  Daß  der  Augen  wenige  sind, 
die  sie  sehen,  ist  ein  schweres  Leiden  für  uns 
alle.  Aber  blenden  darf  uns  die  BUndheit  der 
andern  nicht.  An  einem  Fall  wie  dem  des 
Malers  Thesing  sieht  man,  daß  es  schon  genügt, 
den  Überredungen  der  Schwäche  zu  entschei- 
den der  Zeit  unzugängHch  gewesen  zu  sein, 
um  stark  zu  bleiben,  um  eine  ersprießliche 
Beziehung  zur  Natur  zu  bewedu-en. 


»BLÜMENSTUCK«  (M 


Thesing  steht,  das  ist  wahr,  mit  seiner  Kunst 
in  französischen  Zusammenhängen.  Derain, 
Friesz,  andere  haben  auf  ihn  gewirkt,  wie  sie 
etwa  auch  auf  August  Macke  gewirkt  haben. 
In  besonnener  Fortsetzung  der  Cezanne'schen 
Anstöße  ist  seine  Kunst  einen  klaren,  guten 
Weg  gegangen.  In  seinen  Anfängen  wirkte, 
Zctft  und  wie  von  weitem,  kubistische  Organi- 
sation der  Bildtafel  ein.  Mir  sind  die  Stilleben, 
die  auf  diese  Weise  entstanden,  heute  noch  das 
liebste  seines  Werkes.  Zu  ihnen  treten  die  bei- 
den Hauptelemente  von  Thesings  Wesen,  Kraft 
und  Eleganz,  in  der  faßlichsten  und  liebens- 
würdigsten Weise  hervor.  Sie  haben  eine  aus- 
gezeichnete farbige  Orgcinisation,  sie  haben  be- 
strickende Reize  des  Vortrages,  sie  sind  form- 
lich restlos  durchdacht,  und  sie  sind  von  einer 
tadellosen,  gepflegten  Gesellschaftlichkeit  der 
Haltung.    Es  ist  sehr  mögUch,  daß  die  kraftvolle. 
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muskulöse  Seite  in  Thesings  Wesen  sich  unge- 
berdiger  hervorgedrängt  haben  würde,  wenn 
er  sich  rein  in  deutschen  Kunststimmungen  ge- 
bildet haben  würde.  Unter  vorwiegend  roma- 
nischer Schulung  lernte  sich  seine  Kraft  als 
Bestimmtheit  und  Präzision  der  Leistung  äußern. 
Seine  Malerei  enthält  vieles,  was  man  mit  Lust 
sinnlich  genießen  kann.  Der  Pinsel  ergeht  sich 
in  ausgesprochen  geistreicher  Diktion,  doch  nie 
auf  Kosten  der  Naturbeobachtung,  die  sich  mit 
außerordenthcher  Gewissenhaftigkeit,  ohne 
hochfahrende  Geistigkeit  vollzieht,  ohne  sich  mit 
belanglosen  Einzelheiten  zu  kompromittieren. 
In  den  Bildnissen  zeigt  sich  deuthcher  die 
Durchsaftung  der  Form  mit  Welt.  Der  Mensch 
wird  von  diesem  Maler  offenbar  mit  anderer 
geistiger  Einstellung  gesehen  als  die  Natur  im 
Stilleben  oder  in  der  Landschaft.  In  den  Bild- 
nissen  fühlt  man  immer  etwas  Wildes,  Unge- 


ordnetes durch,  etwas  Gewalthaftes,  Aktives 
und  mühsam  Gebändigtes,  wohingegen  sich  ihm 
die  Natur  stets  zur  Idylle  sänftigt,  zu  einer  fast 
genießerischen  Schaubarkeit.  Man  mag  sich  das 
zurechtlegen  nach  eigenem  Gefallen.  Dieses 
sehr  echte  Malertemperament  ist  jedenfalls  von 
jeder  Art  literatenhafter  Selbststilisierung  weit 
entfernt.  Ich  möchte  hoffen,  daß  wir  in  Zu- 
kunft mehr  von  solchen  Künstlererscheinungen 
zu  berichten  haben  werden;  Männern,  die  ihre 
Arbeit  an  Welt  und  Zeit  tun  nur  aufgrund  der 
Leidenschaft  und  Begabung,  die  in  sie  gelegt 
wurde;  die  ihren  Ehrgeiz  vor  allem  darein 
setzen,  ihr  Handwerk  zu  verstehen ;  die  mit  dem 
Auge  denken  und  mit  dem  Pinsel  philosophieren, 
und  die  sich  im  übrigen  der  Weisheit  getrösten, 
daß  das  Geschehen  nicht  unsres  Gewußten  und 
Gewollten  bedarf,  sondern  unsres  in  freier 
Tätigkeit  ausgeströmten  Seins.   Wilhelm  michel. 
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SOMMER-AUSSTELLUNG  DER  KÜNSTLER-VEREINIGUNG  DRESDEN  1921. 


Dank  dem  tatkräftigen  Bemühen  der  Veran- 
stalter ist  im  schmucken  Ausstellungsge- 
bäude ein  der  Lennestraße  wieder  eine  recht 
ansehnliche  Ausstellung  zusammen  gekommen, 
die  sich  den  vorausgegangenen  würdig  anreiht. 
In  großen  Zügen,  wenn  auch  im  Wandel  der 
Verhältnisse  nicht  unmerklich  verändert,  wur- 
den die  stolzen  Leitsätze  für  diese  alljährliche 
Veranstaltung  auch  diesmal  wieder  verwirklicht. 
Hier  ist  wieder  der  Ort,  an  dem  man  Neues  und 
Anregendes  in  weiterem  Umfcmge  zu  sehen  be- 
kommt. —  Außer  Malerei  und  Plastik  wurde 
in  diesem  Jahre  auch  ein  Saal  für  Graphik  auf- 
genommen, der  sonst  die  zweite  Jahresausstel- 
lung gewidmet  zu  werden  pflegte,  die  aber  der 
Ungunst  der  Zeit  im  vorigen  Jahre  leider  zum 
Opfer  fallen  mußte.  Im  ganzen  wird  eine  ach- 
tunggebietende Probe  vom  modernen  Dresdner 
Kunstschaffen, ohne  die  expressionistische  Linke, 
geboten,  die  als  neue,  inzwischen  schon  wieder 
gelichtete  Sezession  eigne  Wege  geht.  Mit 
manchem  Neuen  machen  sich  auch  mehrere  neue 


MV.  September  1Q21.  3 


Leute  bemerkbar  und  bereichern  den  wohlbe- 
kannten Kreis,  der  sonst  schon  verschiedene 
Lücken,  namentlich  unter  den  Älteren,  aufweist. 

Der  Hauptbestand  wird  von  einheimischen 
Künstlern  bestritten,  auswärtige  Gäste  treten 
nur  vereinzelt  auf.  Eine  letzte  Ehrung  ent- 
bietet die  Künstlervereinigung  Dresden  ihrem 
großen  Mitglied  Max  Klinger  durch  die  Auf- 
nahme seiner  Bronzebüsten  von  Wundt  und 
Lamprecht  und  eines  Marmorreliefs ,  sowie 
seines  Meeresbildes  Sirene. 

Sehr  bemerklich  macht  sich  im  übrigen  im 
Vorwalten  eines  dekorativen  Kolotismus  in  der 
Malerei  und  durchgehend  eines  sichtlichen  Stre- 
bens  nach  persönlicher  Ausprägung  der  mo- 
derne dekorative  Geist,  dem  die  Jugend  in 
Scharen  folgt  und  dem  auch  die  Alteren  mehr 
oder  weniger  nachgeben.  Wie  stark  dieser 
Stilismus  die  Oberhand  gewonnen  hat,  bezeugt 
am  schlagendsten  ein  Vergleich  mit  jenem  Ge- 
mälde von  Klinger,  das  mit  seiner  naturhaften 
Auffassung  des  Phantasiestoffes  hier  schon  be- 
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trächtlich  geschichtlich  anmutet  und  recht  fremd 
in  der  Umgebung  steht. 

Die  bedeutendsten  Proben  einer  äußerlich 
wirkungsvollen  und  vom  Wesen  einer  reichen 
Persönlichkeit  stark  durchfluteten  Kunst  bietet 
indes  die  ausgezeichnete  Sammlung  von  Ge- 
mälden von  Oskar  Kokoschka.  Zwei  Räume 
wurden  mit  seinen  Bildern,  darunter  vielen  aus 
öffentlichem  und  privatem  Besitz,  gefüllt  und 
durch  eine  Anzahl  Bildniszeichnungen  ergänzt. 
So  läßt  sich  nach  dem  vergeistigten  Trance- 
spieler von  1906  bis  zu  dem  letzten,  frisch  von 
der  Staffelei  weg  geholten  Saul  ein  Zeitraum 
von  einundeinhalb  Jahrzehnt  seiner  Entwicklung 
in  entscheidenden  Werken  überbUcken,  Wie 
das  erste,  so  kennzeichnen  noch  mehr  die  Bild- 
nisse von  Forel  und  Else  Kupfer  die  grüblerische 


GEMÄLDE   »WOLGA« 


Nerven  zergliedernde,  Seelen  ergründende  Art 
der  Frühzeit,  in  der  die  Farbe  noch  eine  un- 
wesenthche  Beigabe  ist.  Die  Weite  des  Stoff- 
gebietes erweisen  schon  grundverschieden  das 
sorgfältig  sezierend  durchgeführte,  koloristisch 
durchleuchtete  Stilleben  mit  dem  Hammel  und 
das  traumhafte  Ritter,  Tod  und  Teufel.  Es 
folgen  die  großlinigen,  tonig  zusammengefaßten 
Bildnisse,  darunter  das  ernste  Selbstporträt  von 
1913  und  das  gleichzeitige  eigen  verklärte, 
nervös  empfindsame  Doppelbildnis.  Die  Land- 
schaft setzt  mit  dem  blaugrünen  Tyroler  Bilde 
aus  der  Münchner  Staatsgalerie,  in  dem  Natur 
und  Phantasie  innig  ineinandergreifen,  ein,  und 
erreicht  in  dem  schmelzend  blauschimmemden 
Stockholmer  Hafen  von  1901  die  koloristische 
Höhe.    Im  Figürlichen  zeigt  das  Stilleben  mit 
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der  Katze,  das  Mädchen  mit  dem  Papagei  von 
1914,  in  warmer  Tonigkeit  das  üppige  An- 
schwellen der  Farbe,  die  dann  in  dem  Maße, 
wie  das  Kolorit  die  Oberhand  gewinnt,  in  den 
Bildern  der  Frau  in  Blau,  die  Macht  der  Musik 
(im  Besitz  der  Dresdner  Galerie)  und  in  dem 
jüngst  vollendeten  Saul  in  voller  Reimheit  zur 
höchsten  Kraft  und  Pracht  sich  entfalten.  In 
diesem  neuesten  Werke  ist  der  koloristische 
Klang  auch  wieder  weicher  und  die  „primitive 
Geste"  auch  wieder  naiver  geworden,  sodaß  die 
Entwicklung  augenscheinlich  weiterschreitet. 

Auch  im  weiteren  Bereich  sondern  sich  Werke 
älterer  und  neuerer  Abstammung  von  der  Menge 
omamentaler  Schaustücke  ab,  die  in  der  äußer- 
lichen dekorativen  Wirkung  schon  ihr  Ziel  finden. 

Robert  Sterl  entwickelt  seinen  Impressio- 
nismus in  zwei  Flußbildern  aus  Rußland  weiter 


nach  dem  Farbigen.  Über  der  Wolga  mit  be- 
meuinten  Booten  mit  den  Klängen  von  Rot  und 
Gelb  im  blaugrauen  Duft  liegt  das  malerische 
Stimmungserlebnis,  Ein  neues  Steinbruchsbild 
zeigt  eine  plastisch  erfaßte  Bewegungsszene. 
E.  R.  Dietze  nimmt  den  farbigen  Impressionis- 
mus in  seiner  ursprünglichen  Art  kraftvoll  und 
mit  erfreulichem  Erfolg  in  verschiedenen  Bild- 
nissen wieder  auf,  darunter  mit  dem  lebens- 
vollen Porträt  der  Schauspielerin  Grönholm. 
Emanuel  Hegenbarth  geht  mit  seinen  kräf- 
tigen ländUchen  Tierbildern  immer  mehr  in  die 
Farbe  und  erfaßt  in  der  Rast  Don  Quichottes  mit 
impressionistischer  Stärke  auch  einen  Phantasie- 
stoff. Paul  Rößler  zeigt  die  tonlichen  Reize 
seiner  farbigen  Malerei  wieder  in  einem  Kinder- 
bildnis, einem  Blumenstück  und  Akt.  Otto 
Gußmann  bringt   neben  Bildnissen  und  den 
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badenden  Frauen  mit  dem  arkadischen  Pastorale 
ein  gelungenes  dekoratives  Bild  bester  Art. 
Otto  Hettner  gibt  seinen  italienischen  Felsen- 
landschaften, L.  V.  Hof  mann  seinen  rhythmisch 
bewegten  Figurenbildern  omamentale  Fassung. 
In  ihrer  stilistischen  Eigenart  behaupten  sich 
Erich  Buchwald  (Zinnwald)  mit  einer  Erzge- 
birglandschaft  und  Hans  Nadler  mit  klagenden 
Frauen  in  landschaftlicher  Umgebung.  Mit  einer 
impressionistisch  gestimmten  Parklandschaft 
kommt  P.  Wilhelm  zur  Geltung,  mit  Bildnissen 
P.  Oberhoff,  Graf  Lucknow  u.  A.  Jentsch. 


Die  jüngere  Generation,  die  hauptsächlich  in 
den  Ecksälen  Platz  gefunden  hat,  findet  in 
Otto  Meister  ihren  stärksten  Vertreter.  Sein 
Bild  der  „Flucht  nach  Ägypten"  zeigt  am  meisten 
koloristische  Eigenart.  An  farbiger  Kreift  steht 
ihm  Anton  Bruder  mit  einem  in  Blau  leuch- 
tenden Hafen,  und  an  wirksamem  Aufbau  Erich 
Fraaß  mit  seinem  klangvollen  Bild  an  der 
Elbe  nicht  nach.  Auch  Heinz  Lewerenz  mit 
einem  biblischen  Bilde  undLeonhard  Müller 
mit  Landschaft,  Stilleben  und  Bildnis  streben 
jedes  in  anderer  Art  wirksam  ins  Farbige,  ebenso 
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Otto  Schubert  mit  seiner  kindlich  gemachten 
Kinderschule,  der  sein  malerisch  erzählendes 
Winterbild  noch  vorzuziehen  ist.  Ein  straff  ge- 
maltes, toniges  männUches  Bildnis  lenkt  die 
Aufmerksamkeit  auf  den  bisher  unbekannten 
Jörg  Klemm.  Weiter  ins  Dekorative,  wenn 
auch  mit  Empfindungswerten,  wenden  sich  P.  A. 
Böckstiegel  mit  starkfarbigen  Landschaften 
und  Figurenbildern,  Wilhelm  Rudolph  mit 
Tierbildemund  Ivo  Hauptmann  mit  reichlich 
vielen  Landschaften  im  wiederhervorgeholten 
Pointillismus  von  Signacs  Art. 

Von  den  Gästen  sind  Heinrich  Nauen  mit 
einem  klaren  Stilleben  und  Karl  Hofer  mit 
einem  ansprechend  stiUsierten  Gehöft  gut  ver- 
treten und  stärker  als  Pech  st  ein.  In  der  Gra- 
phik stehen  drei  wuchtige  Blätter  von  Käthe 
K  o  1 1  w i  t  z ,  lebensvolle  Steinbruchszeichnungen 
von  Sterl,  Bildnisse  von  Kokoschka  oben 
an,  femer  Akte  von  Hettner,  sinnig  empfun- 
dene Kompositionen  von  Nadler,  Gerbig, 
Hugo  Lange  und  Gelbke. 

Die  Plastik  bietet  außer  Klingers  Arbeiten 
ein  bedeutendes  Holzrelief  von  Barlach, 
eine  schlanke  JüngUngsstatue  von  Selmar 
Werner,  eine  Sammlung  urtümUch  erfaßter 
Menschenfiguren  von  E.  de  Fiori,  tempera- 
mentvolle  Bronzestatuetten    und   Terrakotten 


GEkLÄlDE  »GEHÖFT« 


von  Edmund  Moeller,  ein  paar  zarte  aus- 
schreitende weibliche  Gestalten  und  kleinere 
Gruppen  von  Arthur  Lange.  Bemerkenswert 
sind  ferner  eine  ausdrucksvolle  Gruppe  Mutter 
und  Kind  von  Lüdecke,  eine  dekorative 
Gruppe  Mann  und  Weib  von  Georg  Kind, 
Büsten  von  S.  Werner  und  als  expressionistische 
Gabe  mit  archcdstischem  Einschlag  die  Som- 
nambule und  ein  sinnvolles  Relief  von  Fritz 

Maskos RICHARD  STILLER. 

Sl 

SEIN  UND  GEBÄRDE.  Die  funkelnde  Be- 
wegtheit des  heutigen  Geist-  und  Kunst- 
betriebs kann  nicht  über  seine  innere  Stofflosig- 
keit  hinwegtäuschen.  Wir  sind  klug,  wir  Men- 
schen von  heute;  wir  sind  wendig  und  zugäng- 
lich für  alle  Arten  geistiger  Einstellung.  Östliche 
und  südliche  Weisheit  wissen  vkdr  uns  dienstbar 
zu  machen.  Keine  Weltanschauung,  keine  Be- 
wertungsweise ist  so  entlegen,  daß  wir  uns 
nicht,  versuchsweise  und  kostümhaft,  auf  sie 
einlassen  könnten. 

Blickt  man  von  irgend  einem  ruhigeren  Stand- 
punkt aus  in  diesen  tollen  geistigen  Betrieb 
hinein,  so  wird  sehr  unmittelbar  gefühlt:  Nein, 
um  alle  diese  Ansichten,  Einsichten,  um  alle 
diese  bloß  könnende  und  wollende  Intelligenz 
kann  es  sich  letzten  Endes  nicht  handeln!  Was 


ERICH  FRAASS.  «AN  DER  ELBE« 


EMANUEL  HEGENBARTH.  »DON  QUICHOTTES  RAbi. 


Sein  und  Gehärdr. 


kann  schließlich  eine  Ansicht ,  eine  Geistes- 
möglichkeit wert  sein,  sei  sie  auch  noch  so 
glänzend  vorgetragen,  die  den  Menschen  nicht 
bindet  und  festlegt,  die  nicht  aus  innerem 
Zwang  und  Müssen  gerade  dieses  Men- 
schen stammt? 

Wir  müssen  uns  klar  machen,  daß  wir  nicht 
auf  Wissen  verpflichtet  sind,  sondern  auf  Wert; 
nicht  auf  Sehen,  sondern  auf  Sein.  Die  Un- 
slofflichkeit  des  heutigen  Geistbetriebs  kann 
kaum  noch  überboten  werden 


Was  aber  jeder  Einzelne  dennoch  tun  kann 
zur  Bekämpfung  dieser  Leere,  ist  dies:  bei 
allem  Handeln  und  Sprechen  sich  zu  fragen,  ob 
das  Getane  oder  Gesagte  seinem  inneren, 
letzten  Müssen  entspricht;  als  Künstler  kein 
Werk  von  sich  zu  geben,  das  irgendwie  aus 
angeflogener  vergänglicher  Reizung  stammt;  und 
so  in  allem  dahin  zu  wirken,  daß  wenigstens  im 
eigenen  Leben  keioe  Posen  und  Attrappen  mehr 
stehen  bleiben,  daß  es  überall  zur  Deckung 
zwischen  Sein  und  Gebärde  kommt,  willv  krank. 


>WEI  BLICHE 
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DIE  NEUE  PINAKOTHEK  IN  MÜNCHEN. 


VON  KURT  PKISTER. 


Die  Neue  Pinakothek,  die  vor  einem  Jahr 
eine  durchgreifende  und  sehr  verdienst- 
liche Neuordnung  erfuhr,  umfaßt  den  Besitz  des 
bayrischen  Staates  an  Bildern  von  der  zweiten 
Hälfte  des  achtzehnten  bis  gegen  das  Ende  des 
neunzehnten  Jahrhunderts.  Die  Jahre  1780  und 
1880  bezeichnen  beiläufig  die  Grenzen. 

Die  Arbeit  dieses  Jahrhunderts  gilt  vorwiegend 
der  Landschaft;  so  sehr,  daß  auch  das  Bildnis, 
das  Stilleben  irgendwie  in  die  treue  Gegen- 
ständhchkeit  einer  landschaftUchen  Ansicht  ein- 
geht. Dies  innige  Naturgefühl  ist  der  tiefe  Strom, 
der  unterirdisch  immer  weiterfließt,  während 
um  die  Oberfläche  noch  die  weißen,  roten  und 
goldenen  Phantasien  des  Barock  spielen.  Es 
nimmt  seinen  Ausgang  von  der  holländischen 
Landschaft,  nicht  so  sehr  von  der  offiziellen 
Produktion,  denn  von  jenen  kleinen  unmittel- 
baren malerischen  Skizzen,  wie  wir  etwa  von 
Jakob  Ruisdael  einige  besitzen.  An  sie  knüpfte 
der  Engländer  Constable  und  die  Maler  von 
Barbizon,  Corot  und  Daubigny  vor  allem,  ein. 

Von  dieser  holländischen  Landschaft  des 
17.  Jahrhunderts  ging  auch  die  erste  Generation 


der  Münchener  Landschafter,  die  Dillis,  Domer, 
Wagenbauer,  Quaglio  aus,  die  die  silbrige 
Atmosphäre  der  bayrischen  Vorberge  entdeckte 
und  in  kleinen  tonigen  Tafeln  abschilderte.  In 
diesen  Kreis  gehört  auch  der  Bildnismaler  Ed- 
linger,  der  mit  feinerem  und  persönlicherem  Ge- 
schmack als  zwei  Generationen  später  Lenbach 
den  Münchener  Bürger  in  das  Helldunkel  des 
Hals  undRembrandt  stellte.  Vor  allem  aber  Wil- 
helm von  Kobell,  der  neben  zarten  natumahen 
Aquarellen  höchst  lebendige  in  breiter  Epik  da- 
hinströmende  Schlachtenbilder  geschaffen  hat. 
An  das  Werk  der  Künstler  von  Barbizon 
knüpft  die  zweite  Generation  an :  Im  Jahre  1851 
weilte  Eduard  Schleich  mit  Spitzweg  und  Teich- 
lein in  Paris  und  gerade  Spitzweg  dankt  der  ma- 
lerischen Kultur  Corots  den  Aufstieg  zur  letzten 
Reife.  Man  kennt  ihn  und  Uebt  ihn  zumeist  um 
seiner  vergnüglichen  Anekdoten  willen ;  aber 
man  sollte  dcirüber  nicht  die  wundervolle  ma- 
lerische Intensität  seiner  Landschaften  über- 
sehen. Um  ihn  steht  ein  Kreis  Gleichgesinnter: 
Lier,  der  ältere  Schleich,  Teichlein.  Eine  wei- 
tere Generation  um  Wenglein,  Willroider,  den 


287 


XXIV.  Sepiember  1921   3 


Die  Xiuc  Pinakothek  in  München. 


KARL  ROTTMANN. 


jüngeren  Schleich  malt  weicher  und  flüssiger, 
aber  auch  bewußter  und  gefälliger;  und  in  Toni 
Stadlers  nervösen  und  sensiblen  Stücken  klingt 
die  Bewegung  aus.  Auf  ihrruhen,  von  Menzel  und 
dem  Leiblkreis  vorbereitet,  die  Impressionisten. 

Neben  diesem  naturnahen  Kreis  und  mit  ihm 
durch  ein  inniges  Naturgefühl  verbunden  wird 
eine  andere,  idealistische  Strömung  sichtbar : 
die  Nazarener.  Den  alten  Josef  Anton  Koch,  um 
den  sich  in  Rom  die  deutschen  Maler  sammelten, 
mag  man  als  ihren  Ahnherrn  bezeichnen  — 
von  ihm  aus  gehen  Wege  zu  Poussin  und  zur 
heroischen  Landschaft,  aber  auch  zu  den  Hol- 
ländern zurück;  Rottmann,  0 verbeck,  Was- 
mann,  Cornelius,  Fohr,  Pforr,  Genelli,  Heß,  Neu- 
reuther,  die  beiden  Olivier,  Führich,  Schnorr 
von  Carolsfeld  können  als  wichtigste  Künstler 
dieses  Kreises  gelten,  der  in  die  weichere  Linie 
der  Rethel,  Steinle,  Schwind  und  leichter  aus- 
läuft und  selbst  mit  der  Kunst  Feuerbachs  und 
Marees'  noch  mannigfach  verknüpft  erscheint. 

Der  Sinn  dieser  Bewegung  ruht  in  einer  höchst 
intensiven  Verschmelzung  des  Naturgefühls  mit 
romantischen  und  religiösen  Ideen.    Die  Lage 


»AKROPOLIS  VON  SIKYON« 


ist  eine  ganz  andere  als  in  Frankreich,  wo  der 
Klassizismus  der  Ingres  und  David  vorwiegend 
als  künstlerische  (und  pohtische)  Reaktion  gegen 
das  Rokoko  sich  durchsetzt.  Hinter  der  male- 
rischen Fläche  —  und  diese  Künstler  besaßen 
eine  höchst  subtile  malerische  Kultur  —  steht 
stets  das  organische  und  in  der  Linie  sich  orga- 
nisierende Gerüst  eines  eindeutigen  und  bewußt 
gefügten  Weltbildes,  das  wie  die  gleichzeitige 
romantische  Dichtung  der  Novalis,  Wackenroder, 
Tieck,  Eichendorff,  Brentano  zur  Wiederbeleb- 
ung des  gotischen  Mittelalters  strebte.  Einige  der 
Begabtesten  unter  ihnen  sind  früh  gestorben. 
Andere,  wie  Cornelius,  scheiterten  an  monumen- 
talen Aufgaben.  Aber  in  den  sanften  Farben 
und  innig  geschwungenen  Linien,  in  dem  un- 
wirkUch  schönen  Bau  ihrer  Tafelbilder,  in 
den  wunderlich  schweifenden  Phantasien  ihrer 
Zeichnungen  haben  sie  ein  reines  und  ergrei- 
fendes Abbild  ihrer  Welt  geschaffen.  Die  innere 
Geschlossenheit  dieses  Kreises  wird  durch  jene 
Watzmann-Landschaft  Richters  offenbar,  die 
fünfzig  Jahre  nach  Kochs  Landschaften  ge- 
schaffen, für  den  Geist  dieser  Künstler  zeugt. 
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Die  „Neue  Pinakothek"  bietet  zahlreiche  aus- 
erlesene Dokumente  dieser  beiden  Hauptströ- 
mungen des  Jahrhunderts,  der  realistischen  und 
der  nazarenischen,  dar  und  man  sieht  bewegt 
diese  Zeugnisse  einer  Zeit,  die  glücklicher,  ein- 


facher, reiner  denn  eine  im  Zwiespalt  von  Wollen 
und  Kraft  zerrissen  und  vereinzelt  kämpfende 
Gegenwart  in  demütiger  Hingabe  an  Gott  und 
die  Natur,  in  gemeinschaftUcher  Bemühung  die 
Erfüllung  ihrer  Ideahtät  suchte  und  fand.  — 


ZUR  WERTUNG  DER  KUNSTGESCHICHTE. 


Alle  geschichtliche  Betrachtung  ist  irgendwie 
.  Erklärung  oder  Verklärung  der  Gegenwart. 
Von  einem  prächtigen  Grabmal  sagte  ein  alter 
Philosoph,  es  sei  ein  Götzenbild  des  Lebens. 
Geschichte,  d.  h.  Bericht  und  Legende  von  Ver- 
gangenem, ist  meist  ein  Götzenbild  der  Gegen- 
wart. Denn  in  der  Geschichte  ist  das  Tote  nicht 
tot.  Es  ist  durch  Sterben  übergegangen  in  eine 
dauerhaftere  und  sehr  bewegte  Art  des  Daseins. 
Jede  Gegenwart  läßt  ihre  Scheinwerfer  in  die 
langen,  dunklen  Gassen  des  Vergangenen  spielen 
und  hebt  das  ihr  Willkommene  in  neues  Licht 


und  Leben.  Geschichtliche  Betrachtung  und 
Wertsetzung  ist  fast  immer  in  erster  Linie  Hilfs- 
konstruktion zum  Aufbau  stürmisch  gegenwär- 
tiger Dinge.  Um  jede  Gegenwart  sammelt  sich 
die  ihr  entsprechende  Vergangenheit  und  hilft 
ihr  leben.  Denn  auch  die  Welt  der  Geschichte 
ist  eine  erscheinende  Welt,  bezogen  auf  eine 
bestimmte  Art  des  Erkennens  und  —  Bedürfens. 
Trifft  dies  schon  auf  die  politische  Geschichte 
zu,  so  noch  deutlicher  auf  die  Geschichte  der 
Kunst  und  Dichtung.  Jede  neue  Wendung  der 
Gegenwartskunst  begibt   sich  alsbald  auf  die 
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Ahnensuche.  Jede  neue  Sehnsucht,  die  sich 
der  Gegenwart  bemächtigt,  betätigt  sich  vor 
allem  im  Bereich  der  historischen  Wertungen. 
Und  so  ist  das  Vergangene  kein  kühler,  toter 
Statuensaal,  in  dem  sich  nichts  begibt  als  das 
Fallen  des  Staubes,  sondern  hier  herrscht  ein 
emsiges  Leben  im  Herbei-  und  Fortschaffen  der 
Standbilder,  begleitet  oft  von  nicht  geringem 
Lärm.  Hier  wächst  und  verwittert  Ruhm,  hier 
erglänzen  und  verbleichen  Namen.  Eines  schö- 
nen Tages  reißt  man  Greco  herein  in  sehr 
gegenwärtige  Kämpfe  um  eine  neue  malerische 
Form.  Grunewald  erlebt  seine  entscheidende 
Einreihung  in  das  deutsche  Pantheon.  Ganze 
Kontinente  und  Archipele  werden  für  die  Kunst- 


geschichte entdeckt;  nicht  entdeckt  wie  Dinge, 
die  vorher  verborgen  waren,  sondern  wie  Dinge, 
die  man  wohl  gesehen,  aber  innerlich  nicht  er- 
kannt hatte.  Das  Kunstgewerbe,  die  Dichtung, 
die  Musik  Uefern  ganz  dieselben  Umwertungen 
historischer  Werte.  Oft  erweist  sich,  daß  das 
zeitlich  uns  sehr  nahe  Liegende  toter  ist  als 
eine  graue,  kaum  noch  geahnte  Vergangenheit. 
So  daß  man  z.  B.  sagen  kann,  Ibsens  „Nora"  sei 
heute  wesentlich  veralteter  als  etwa  die  „An- 
tigene" des  Sophokles.  Vieldeutig  und  Leben 
ausstrahlend  steht  so  das  Vergangene  vor  uns, 
immer  bereit,  sich  finden  oder  verwerfen  zu 
lassen  von  der  ewigen  Ahnensuche,  auf  die  die 
Menschheit  nie  wird  verzichten  können,   w.  m. 


GUSTAVE  COURBET.  »DURCHGEHENDES  PFERD. 
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VOM  KÜNSTLERISCHEN  SCHAFFEN. 

\ON  DR.  WALTLR  GEORGl. 


ES  geschah  irgendwo  und  irgendwann  in  einer 
Kunstausstellung.  Es  könnte  sich  ebenso- 
gut in  Paris  oder  Berlin  ereignet  haben,  wie  es 
sich  noch  heute  oder  morgen  wieder  zutragen 
könnte.  Ich  stand  vor  einem  jener  Aquarelle 
Ferdinand  Hodlers  vom  Genfer  See,  in  denen 
Wasser  und  Gebirge  in  dem  zarten  Duft  der 
Fernen  zu  einem  lyrischen  Gedicht  von  tiefster 
Wirkung  verschmelzen.  „Wir  sind  im  vorigen 
Jahre  auch  am  Genfer  See  gewesen",  hörte  ich 
da  hinter  mir  die  selbstbewußte  Stimme  einer 
Dame.  Irgendwer  antwortete.  Man  schwatzte 
über  Ausflüge  und  Verpflegungsfragen.  Was 
bedeutete  ihnen  die  Seele  eines  Künstlers? 

Kunstbanausen,  nichts  weiter  und  kein  Grund 
zur  Erregung,  wird  man  mir  vorhalten.  Ich 
würde  diesen  Grundsalz  auch  niemals  anfech- 
ten, wenn  das  Übel  nicht  tiefer  sässe  und  es 
nur  auf  den  Banausen  beschränkt  bliebe.  Aber 
die  Zcihl  der  Laien,  die  trotz  ehrlicher  Kunst- 
begeisterung die  Handschrift  eines  Kunstwerks 
nicht  zu  deuten  verstehen  und  selbst  die  Zahl 
der  Pseudokünstler,  die  eine  eigene  von  zwin- 
gender Notwendigkeit  geführte  Handschrift  nicht 


zu  schreiben  wissen,  ist  erschreckend  groß.  Man 
verwechselt  am  Kunstwerk  stets  Objekt  mit 
Subjekt,  Stilform  mit  Stil,  die  Außenhaut  der 
sinnlichen  Erscheinung  mit  dem  schwer  zugäng- 
lichen Inhalt.  Es  ist  die  letzte  Konsequenz 
dieser  Unbekümmertheit,  wenn  man  sich  vor 
einem  Hodlerschen  Aquarell  lediglich  seiner 
Sommerreise  erinnert.  Dann  sinkt  das  Anschauen 
einer  Bildergalerie  lediglich  zur  Stufe  des  Durch- 
blätterns  eines  Bilderbuchs,  der  Genuß  einer 
Dichtung  zum  platten  Zeitvertreib  herab,  um 
sich  über  eine  leere  Stunde  hinwegzuhelfen. 
Man  betastet  mit  der  gleichen  kindlichen  Freude, 
mit  derein  Zuluneger  bunte  Glasperlen  befühlt, 
die  schillernde  Außenhaut  der  Dinge,  ohne 
die  treibenden  Kräfte  zu  ahnen,  die  das  Kunst- 
werk gestalten,  oder  sich  gar  mit  ihnen  aus- 
einanderzusetzen. 

Trotz  aller  Achtung,  die  man  schlechthin  dem 
Künstler  und  seinem  Werk  entgegenbringt,  ist 
der  Laie  oft  weit  davon  entfernt,  über  das  Hand- 
werkUche  hinaus  sich  in  die  Seele  des  Künstlers 
einzufühlen.  Daher  auch  die  vielen  taktlosen 
Entgleisungen  sogenannter  Kunstfreunde,  die 
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den  empfindsamen  Künstler,  der  sich  nicht  zu 
einer  rücksichtslosen  Ablehnung  versteht,  zwin- 
gen, sich  wie  in  ein  Schneckenhaus  in  sein  Selbst 
zurückzuziehen  und  mit  Geringschätzung  jene 
abzuschütteln,  die  mit  verständnisloser  Bewun- 
derung seine  Werke  umschwärmen.  Alles  Ge- 
tue um  ihn  verletzt  ihn  wie  eine  Beleidigung. 
Er  ist  meist  einsichtig  genug,  um  die  Kluft  zwi- 
schen seinem  eigenen  Streben  und  der  Erkennt- 
nis seinesWoUens  auf  der  anderen  Seite  zu  sehen. 
Darüber  hilft  dem  wahrhaft  Strebenden  auch 
äußere  Anerkennung  und  Erfolg  nicht  hinweg. 
Im  Gegenteil,  er  geht  mit  Verachtung  an  ihm  vor- 
bei und  jedes  Lob  wirkt  ihm  fast  wie  Mißachtung. 


>SCHMADRIBACH-FALL« 

Dem  echten  Künstler  ist  sein  Schaffen  heilig. 
In  seinem  Werk  sieht  er  meist  nur  den  unvoll- 
kommenen Niederschlag  seines  Strebens.  Das 
Ringen  nach  Vollkomraenkeit,  das  ihn  über  die 
Materie  oder  durch  sie  hindurch  zur  Fleisch- 
werdung  des  Geistes  führen  soll.  Darum  ist 
das  künstlerische  Schaffen  ein  ewiger  Kampf 
mit  der  Materie,  sie  zu  überwinden  und  sie  den 
geistigen  Forderungen  dienstbar  zu  machen. 
Sein  gesteigertes  Empfindungsleben  wurzelt  im 
Geistigen,  sein  tastendes  Gefühl  ordnet  die  Ge- 
setze der  Erscheinungen,  ohne  sich  der  Wage 
einer  verstandesmäßigen  Kritik  zu  bedienen. 
Nicht  der  Verstand,  der  künstlerische  Impuls 
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schleudert  das  Wesen  der  Dinge  an  die  Ober- 
fläche mit  dem  Streben,  ihre  ursprüngliche  Ge- 
setzmäßigkeit rein  zu  erhalten.  Das  sind  die 
schwersten  und  gefährlichsten  Phasen  des  künst- 
lerischen Gebarens.  Das  ist  der  Augenblick, 
der  über  die  Vollkommenheit  des  Kunstwerks 
entscheidet.  Jene  Stunde,  die  oft  zur  Verzweif- 
lung führt,  wenn  die  Einheit  des  gefühlsmäßig 
Geschauten  mit  dem  vollendeten  Bau  nicht 
übereinstimmt,  jene  Stunde,  in  der  die  Ergriffen- 
heit wie  einst  bei  Kleist  nach  der  Vollendung 
der  Penthesilea  die  erkämpfte  Harmonie  der 
inneren  und  äußeren  Gesetze  in  ihrer  Offen- 
barung durch  das  Kunstwerk  verkündet.  Der 
echte  Künstler  wird  hier  zum  überzeugten  Prie- 
ster seiner  Religion,  die  in  dem  tiefsten  reli- 
giösen Urgrund  alles  Seins  verankert  ist.  Sein 
Schaffen  ist  ihm  Mission,  sein  Vollbringen  ein 
gottgefälliges  Opfer.  Darum  ist  es  ihm  heilig. 
Es  ist  die  Probe  auf  die  Ehrlichkeit  seiner 
Überzeugung.  Ohne  diese  Religiosität  ist  seine 
Kunst  ein  Spiel,  Handwerk  oder  Posse. 

Den  Meisten  erscheint  das  Kunstwerk  als 
Nachahmung  und  Wiedergabe  des  Objekts.  Dem 
wahrhaften  Künstler  ist  es  Neuschaffen  in  einem 
schöpferischen  Prozeß  unter  dem  Zwang  trei- 


»RATHAUS  ü.  CAFE  TAMBOSI« 

bender  Kräfte,  die  er  nur  zum  Teil  beherrscht 
und  auf  deren  Entfesselung  er  keinen  Einfluß 
hat.  Diesen  Kräften  steht  der  Laie  oft  mit  einem 
naiven  Unverständnis  gegenüber.  Ihre  Intensität 
ist  das  Wertmaß  der  künstlerischen  Persönlich- 
keit. Niemals  der  äußere  Erfolg  und  die  Sym- 
pathie der  Menge.  Sie  wird  meist  am  Kunstwerk 
als  dem  dargestellten  Objekt  oder  an  einer  be- 
merkenswerten Technik  kleben  bleiben,  sie  wird 
es  beschauen,  ohne  im  Grunde  mehr  als  einen 
äußeren  Eindruck  mit  nach  Hause  zu  nehmen. 
Wer  die  gestaltenden  Kräfte  nicht  fühlt  und  er- 
lebt, wird  unbereichert  seinen  Weg  gehen;  das 
Kunstwerkhat  in  diesem  Falle  seine  künstlerische 
und  kulturelle  Aufgabe  verfehlt.  Wie  die  im  Ge- 
stalten treibenden  Kräfte  den  Künstler  mit  sich 
fortreißen  und  ihn  im  Werk  über  sich  selbst  hin- 
austragen, so  erlöst  das  vollendete  Werk  auch 
den  auf  das  künstlerische  Erleben  eingestellten 
Genießenden  aus  seiner  Enge  und  reicht  ihm 
einen  neuen  Stein  zum  eigenen  Aufbau.  Fehlt 
ihm  aber  die  Fähigkeit  oder  die  Muße  des  Einf  üh- 
lens,  so  wird  er  sich  vor  einem  Kunstwerk  nur 
seiner  eigenen  Schranken  erinnern.  Dann  wird 
ihm  vor  Hodlers  Aquarell  vom  Genfer  See  die 
Sommerfrische  immer  die  Hauptsache  bleiben. 
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»KOLONIE  IN  ORTMANN. 


DIE  ARBEITER-KOLONIE  IN  ORTMANN. 


Der  Bau  der  Arbeiterkolonie  in  Ortmann 
wurde  im  Jahr  1919  begonnen.  Die  hier 
abgebildeten  Häuser  stellen  die  kleinste  Type 
dar  und  wollen  keineswegs  für  das  zukünftige 
Ideal  einer  Arbeiterwohnung  gelten,  sondern 
sind  aus  den  Bedürfnissen  ihrer  Zeit  unter 
großen  Schwierigkeiten  entstanden,  den  Ver- 
hältnissen ihrer  Bewohner  entsprechend.  Ein 
Haus  besteht  aus  einer  Wohnküche  und  einem 
Schlafzimmer,  sowie  allen  Nebenräumen,  die  zur 
Bewirtschaftung  des  Hauses  und  des  Gartens 
notwendig  sind.  Es  ist  noch  möglich,  in  das 
Dach  einen  kleinen  Schlafraum  einzubauen. 

Die  Anlage  des  Hauses  ist  aus  den  Erwäg- 
ungen entstanden,  daß  das  Bewirtschaften  von 
zwei  Stockwerken  wesentlich  umständlicher  ist 
als  das  eines  Erdgeschosses,  namentUch,  wenn 
oben  nur  ein  einziges  Zimmer  sich  befindet.  Auch 
waren  die  Baukosten  für  das  ebenerdige  Haus, 
—  da  der  Baugrund  im  Vergleich  zum  Garten- 
grund nicht  sehr  groß  ist,  —  nicht  viel  höher. 
Das  hat  sich  seither  allerdings  durch  die  ungleich- 
mäßige Erhöhung  der  Kosten  der  Baumateria- 
lien geändert,  weshalb  die  neuen  Häuser  haupt- 
sächUch  als  Stockwerkhäuser  gebaut  werden. 
Das  Ausbauen  des  Dachgeschosses  zu  Wohn- 
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räumen  war  wegen  der  schlechten  Qualität  der 
vorhandenen  IsoHerungsmittel  nicht  zu  emp- 
fehlen. Die  ganze  Anordnung  der  Räume  und 
der  Einrichtung  soll  es  ermöglichen,  mit  mög- 
hchst  wenig  Mühe  Ordnung  zu  halten,  weshalb 
sehr  viel  Schränke  eingebaut  sind.  Die  übrigen 
Möbel  sind  nur  das  Notwendigste,  den  beschei- 
denen Ansprüchen  der  Bewohner  angepaßt.  Der 
fortschreitende  Bau  der  Kolonie  soll,  wenn  es 
möglich  sein  wird,  die  Wohnkultur  immer  mehr 
fördern  und  den  in  diesem  Sinn  wachsenden 
Bedürfnissen  den  Weg  weisen. 

Die  Häuser  sind  aus  Hohlbeton  gebaut,  der 
sich,  da  Schotter,  Schlacke  und  Sand  vorhanden 
sind,  als  sehr  geeignet  erwiesen  hat  und  in  seiner 
Wirkung  Ziegelbauten  nicht  nachsteht.  Nach 
mehreren  Versuchen  wurde  die  von  Ingenieur 
Felix  Adutt  in  Wien  erfundene  Bauweise  ge- 
wählt. Es  ist  dies  ein  monolithisches  System, 
nach  welchem  das  ganze  Haus  in  einem  Stück 
gestampft  wird.  Die  Mauern  sind  26  cm  stark 
und  enthalten  einen  14  cm  starken  Hohlraum, 
der  sie  genügend  isolierend  macht.  Die  Schalung 
und  die  Kerne  für  die  Hohlräume  sind  aus  Form- 
stücken und  werden  nach  Fertigstellung  einer 
Schicht     sofort    wieder  verwendet,  was    eine 
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sehr  schnelle  Ausführung 
des  Baus  ermöglicht.  Die 
Zimmerdecken  sind  teil- 
weise aus  Beton  und  teil- 
weise aus  Holz  mit  sicht- 
bcir  gelassenen  Balken  bei 
einer  lichten  Höhe  von 
240  cm,  doch  sind  die  er- 
steren  vorzuziehen,  weil 
sie  keinen  Schlupfwinkel 
für  Ungeziefer  bilden.  Tü- 
ren und  Fenster  sind  nicht 
gestrichen ,  sondern  mit 
Karbolineum  imprägniert. 
Das  Dach  ist  mit  Biber- 
schwanz -  Ziegeln  einge- 
deckt, die  Fassaden  mit 
verschiedenen  Erdfarben 
gestrichen.  —  Die  Kolonie 
gruppiert  sich  um  einen 
Hauptplatz, um  welchen  alle 
gemeinsam  zu  verwenden- 
den Gebäude  liegen  wer- 
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den,  wie  Bad,  Schule,  Gast- 
nof ,  Versammlungs  -  Haus 
usw.  Es  sind  fast  durch- 
wegs Reihenhäuser  vorge- 
sehen, die  nach  zwei  recht- 
winkelig zu  einander  ste- 
henden Richtungen  liegen. 
Da  wegen  des  starken 
Westwindes  eine  Orientie- 
rung nach  dieser  Himmels- 
richtung vermieden  werden 
mußte,  so  liegen  die  Wohn- 
räume der  einen  Gruppe 
nur  nach  Osten  und  die 
Nebenräumen  nach  We- 
sten, während  die  Woh- 
nungen der  anderen  sowohl 
nach  Norden  als  auch  nach 
SüdenRäume  haben.  Jedes 
Haus  hat  einen  vor  ihm  He- 
genden Garten,  deren  An- 
lage von  Gartenarchitekt 
Albert     Esch     ausgefülirt 
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wurde.  Die  Wege 
sind  fast  durchwegs 
3  Meter  breit  bis 
auf  eine  größere 
Hauptstraße, die  die 
Fabriksanlage  mit 
dem  naheliegenden 
Ort  Pemitz  verbin- 
det. DR.  JCSEF  FRANK. 

A  T  '''enn  es  wahr 
VV  ist.  daß  das 
schöne  Heim  nicht 
nur  eine  Auswirk- 
ung, sondern  auch 
eine  Quellegeisti- 
ger Verfeinerung  ist, 
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dann  gehört  dieFra- 
ge  der  Wohnung  in 
den  Rahmen  der 
Volksbildungs- 
Bestrebungen. 
Eine  wilde ,  rohe 
Umgebung  drückt 
auf  die  Dauer  selbst 
den  entwickelten 
Geist  herab.  Das 
steht  fest. Vielleicht 
ist  auch  das  Gegen- 
teil wahr,  daß  näm- 
lich eine  gepflegte 
Häuslichkeit  auf  die 
Dauer  auch  den  nie- 
deren  Geist  hebt. 
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In  dem  künstlerischen  Ringen  nach  einem  neuen 
Stil,  der  einmal  wieder  den  Gedanken  der 
organischen  Einheit  in  sich  tragen  muß,  ist  das 
Ausgehen  von  der  Technik  und  die  Entwick- 
lung der  künstlerischen  Form  aus  der  Technik 
heraus  die  vornehmste  Note  des  heutigen  Kunst- 
gewerbes. Die  Gegenwctft  unterscheidet  sich 
grundsätzlich  von  den  großen  Epochen  der  ver- 
gangenen historischen  Stilgruppen  dadurch,  daß 
sie  in  dieser  Wegrichtung  einem  Materialstil 
zusteuert,  der  in  der  Gotik  oder  im  Barock  nur 
eine  ganz  untergeordnete  Rolle  spielte. 

Das  naturwissenschaftliche  neunzehnte  Jahr- 
hundert hat  den  Gedanken  der  Kausalität 
aufgestellt,  und  diese  Frage  nach  dem  ursäch- 
üchen  Zusammenhang  ist  es,  die  uns  gegen- 
wärtig durchaus  beherrscht.  Künstlerisch  führt 
sie  dazu,  zu  untersuchen,  welche  formalen  Mög- 
lichkeiten in  dem  Material  und  seiner  techni- 
schen Behandlung  stecken  und  welche  Grenzen 
hier  von  vornherein  gezogen  sind.  Bei  der 
Trennung  von  entwerfendem  und  ausführendem 


Künstler  resultiert  hier  eine  starke  Rückwirkung 
des  letzteren  auf  den  ersteren. 

Die  Arbeiten  der  Hamburger  Kunstgewerbe- 
schule aus  den  textilen  Klassen  von  Fräulein 
Maria  Brinckmann  und  Frl.  Gertrud  Zschorsch 
in  ihrer  gemeinsamen  Arbeit  mit  der  entwer- 
fenden Klasse  von  Herrn  Paul  Helms  sind  für 
diesen  Gedanken  des  Materialstils  als  Ausfluß 
des  Kausalbegriffs  charakteristische  Beispiele, 
die  sich  dem  künstlerischen  Ringen  unserer 
Zeit  einordnen.  —  Fritz  Behncke  kommt  in 
seinen  zwei  springenden  Pferden  (Abb.  S.  313), 
die  als  Webteppich  ausgeführt  sind,  zu  einer 
starken  Bildwirkung,  wobei  es  bei  der  tech- 
nischen Ausführung  an  manchen  Stellen  zu  einer 
Vergewaltigung  des  Entwurfes  kam.  Die  volle 
Auswertung  des  Entwurfes  scheiterte  an  der 
Technik,  weil  der  Entwurf  nicht  aus  dem  Ma- 
terial heraus  geboren  wurde,  sondern  aus  dem 
künstlerischen  Drang  ein  Gemälde  zu  schaffen. 

Paul  Helms  verwirft  jede  Bildwirkung.  Nichts 
ist  daher  für  ihn  charakteristischer,    als    daß 
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er  jede  Beziehung  zur  französisch- 
niederländischen Gobelin  -  Industrie, 
die  im  übrigen  ein  typisches  Bei- 
spiel jener  organischen  Einheit  ist, 
die  den  Gedanken  an  einen  Material- 
stil nicht  aufkommen  läßt,  verwirft. 
Die  Begrenzung  und  Bescheidung 
muß  aus  dem  Werkstoff  heraus  er- 
zeugt werden.  Kette  und  Schuß 
müssen  daher  die  formalen  Grund- 
lagen der  künstlerischen  Wirkung 
werden,  die  feste  Verbindung  der 
Farbgrenzen  wird  als  Verzahnung  ein 
ornamentaler  Faktor  und  die  Kette 
bleibt  im  allgemeinen  als  Fransen  wie 
bei  den  orientalischen  Teppichen  be- 
stehen ebenfalls  aus  dem  Gedanken 
des  Materials  heraus. 

Helms  konnte  diese  künstlerische 
Auswertung  des  Materials  bei  perua- 
nischen Webereien  auch  bei  helleni- 
stischen Webereien  finden,  er  fand 
sie  bei  den  Bildteppischen  jener  nor- 
wegischen Volksindustrie,  die  beson- 
ders im  1 7.  Jahrhundert,  ohne  Zweifel 
ursprünglich  an  die  Niederlande  an- 
knüpfend und  auch  mit  den  hol- 
steinischen Erzeugnissen  verwandt, 
blühte,  und  deren  Arbeiten  Kirche 
und  Haus  in  Norwegen  zierte.  Die 
steife,  eckige  Stilisierung,  die  durch 
die  gegebene  rechtwinklige  Kreuzung 
der  dicken  Kett-  und  Schußfäden  be- 
dingt ist,  wird  zum  volkskundlichen 
Grundton  dieser  Bildteppiche.  Helms 
überträgt  diese  Wirkung  auf  die  Ar- 
beitsgemeinschaft der  Brinckmann- 
schen  Werkstatt.  Ein  wundervoller 
Weindbehang  mit  den  12  Tieren  in 
quadratischen  Feldern  ist  in  seinen 
Einzelheiten  eine  starre  Linienfüh- 
rung von  Kette  und  Schuß,  die  die 
Stilisierung  der  Einzelwesen  bedingt, 
während  der  Hirsch  auf  dem  Kissen- 
bezug (Abb.  S.  312)  fast  wie  eine 
Komposition  auf  den  technisch  so 
wesentlichen  Faktor  der  Verzahnung, 
d.  h.  des  abwechselnden  Übersprin- 
gens  der  einzelnen  farbigen  Schuß- 
fäden über  die  begrenzenden  Ketten, 
wirkt.  —  In  der  Klöppelspitze  (Abb. 
S.  316-317)  der  Arbeitsgemeinschaft 
Zschorsch  sind  technisch  größere  Frei- 
heiten gegeben  als  am  Webstuhl,  aber 
der  Arbeitsgang  ist  bei  beiden  Gebie- 
ten derselbe.  Die  Arbeit  geschieht 
aus  dem  Gedanken  der  Gemeinschaft 
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Textile  Arbeiten  der  Hamburger  Kunsfge-d'erbescJtule. 


heraus,  jenes  demokratischen  Prinzips,  das  die 
höchste  Ausbildung  der  Persönlichkeit  verlangt, 
aber  das  dann  unerbittlich  die  Forderung  stellt, 
als  Persönlichkeit  unterzutauchen  innerhalb  der 
Arbeitsgemeinschaft,  d.  h.  innerhalb  einer  fest- 
gesetzten Grenze  das  bestmögliche  zu  schaffen. 
Das  ist  ein  Verlangen,  das  jede  hohe  Kunst 
gestellt  hat,  das  hat  aber  auch  ebensogut  jede 
echte  Volkskunst  —  denken  wir  nur  an  die 
vierländer  Bauernkunsl  —  erstrebt.  Es  klingt 
uns  heute  nach  dem  Individualismus  des  aus- 
gehenden 19.  Jahrhunderts  wie  neu,  aber  daß 
dieser  Weg  wieder  beschritten  wird  berechtigt 
uns  zu  großen  Hoffnungen  für  die  Zukunft. 

Die  Hamburger  Kunstgewerbeschule  macht 
in  dieser  Hinsicht  wie  so  manche  andere  Anstalt 
einen  Wandlungsprozeß  durch.  Die  Arbeits- 
gemeinschaften von  Brinckmann,  Zschorsch  und 
Helms  sind  auf  diesem  Gedanken  aufgebaut,  sie 
sind  schon  miteinander  verwachsen.  Schüler 
und  Lehrer  stehen  nebeneinander,  sie  sind  ge- 
meinsam beteiligt  an  der  Arbeit,  es  hat  nicht 


einer  entworfen  und  einer  ausgeführt,  sondern 
wer  entworfen  hat  kann  auch  ausführen,  denn 
die  vollkommene  Beherrschung  der  Technik  ist 
die  Grundbedingung  für  den  Entwerfer.  Aber 
schon  der  Entwurf  ist  eine  Gemeinschaftsarbeit, 
in  der  das  Mischen  der  Farben  ein  Anteil  be- 
deutet. Die  Ausführung  liegt  in  den  Händen 
mehrerer,  der  Einkauf  des  Materials  wird  ge- 
meinsam besorgt,  die  Kalkulation  mit  Unkosten 
und  Arbeitszeit  wird  für  den  Verkauf  der  Ar- 
beiten berechnet,  so  wird  aus  der  künstlerischen 
Arbeitsgemeinschaft  daneben  auch  eine  wirt- 
schaftliche :  die  praktische  Beziehung  zu  Aus- 
stellungen —  im  eigenen  Hause  oder  auswärts 
—  Beteiligung  an  Messen  (Leipzig)  wird  ange- 
knüpft. Es  ist  klar,  daß  dieser  große  Gemein- 
schaftskomplex anregend  und  befruchtend  wir- 
ken muß.  Manches  ist  noch  erst  in  den  An- 
fängen, aber  der  Weg  ist  doch  schon  vorge- 
schrieben, da  er  mit  dazu  beiträgt,  die  Kunst- 
gewerbeschule über  die  wirtschaftlichen  Nöte 
unserer  Zeit  hinwegzuhelfen.  .  .     alkred  rohde. 


WERKSTATT  GERTRUT  ZSCHORSCH.  ENTWURF:  KLASSE  CZESCHKA.    »DECKCHEN  MIT  KLÖPPELRAND« 


DAGOBERT  PECHE— WIEN. 


»DECKCHEN  IN  TULLSTICKEREI c 


KUNST  UND  WIRTSCHAFT. 


Die  letzte  Vergangenheit  brachte  eine  ein- 
seitige Auffassung  der  Kunst  und  des 
künstlerischen  Schaffens.  Wer  die  Kultur  nur 
als  oberste  Spitze  einer  Pyramide  anerkannte 
auf  der  breiten  Basis  der  wirtschaftlichen 
Ordnung,  dem  war  Kunst  eine  geistige  Technik. 
Das  Handgelenk,  von  dem  Max  Liebermann  so 
viel  spricht,  wird  ausschlaggebend.  Aus  solcher 
Einstellung  leitet  sich  folgerichtig  die  Über- 
schätzung des  Formalen  her.  Die  Kunst  wurde 
für  die  Meisten,  selbst  für  Künstler,  die  ihre 
eigene  Degradierung  in  seltsamer  Befangenheit 
nicht  empfanden,  ein  reines  Formproblem.  So 
bei  Adolf  Hildebrand  in  seinem  „Problem  der 


Form".  Marees  scheiterte  daran.  Er  konnte 
seine  reiche  seelische  Verfassung  mit  abstrakten 
Formforderungen  nicht  in  Einklang  bringen. 
Die  junge  Künstlergeneration  wehrte  sich  mit 
Recht  gegen  diese  Knebelung.  Sie  suchte  den 
Zusammenhang  mit  der  lebendigen  Gegenwart 
und  schlug  sich  zum  Gegenteil,  zur  Überschätzung 
des  Stofflichen.  Sie  glaubte  die  Kunst  zu  be- 
fruchten, indem  sie  die  Kämpfe  und  Streitfragen 
des  Alltags  in  sie  hineintrug.  Doch  auch  diese 
Künstler  standen  gerade  in  der  Art  der  Betonung 
ihrerKampffrontindengleichenGebundenheiten. 
Auch  sie  glaubten  durch  wirtschaftliche  Wand- 
lung die  Kunst  umzubauen,  weil  sie  ihnen  die 
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späteste,  letzte  Folge  des  Wirtschaftlichen 
dünkte,  Ihnen  erschien  jedes  Wissen  als  Be- 
lastung, auf  sie  geht  die  Verachtung  der  Wissen- 
schaft zurück.  Doch  man  legte  der  Wissenschaft 
einen  Mangel  der  Wissenschaftler  zur  Last. 
Weil  diese  den  Zusammenhang  mit  dem  Leben 
verloren  hatten,  fehlen  der  Wissenschaft  nie 
diese  Zusammenhänge.  Wissen  braucht  nicht 
Belastung  mit  Unorganischem  zu  bedeuten. 
Wissenschaft  ist  eine  lebendige  Arbeit  an  den 
Dingen  und  über  den  Dingen.  Ohne  die  schein- 
bar so  lebensabgewandte  Mathematik  mit  ihren 
Abstraktionen  gibt  es  keinen  technischen  Fort- 
schritt, Lebendige  Arbeit  schafft  Kräfte.  Wenn 
wir  die  Finstellung  umlenken,  und  in  Kunst 
und  Wissenschaft  nicht  reine  Blüten  über  dem 
trüben  Tümpel  des  Wirtschaftlichen  sehen, 
sondern  begreifen,  daß  alles  Hand  in  Hand 
geht,  daß  Kunst  und  Wissenschaft  das  Antlitz 


einer  Epoche  offenbaren,  dann  gibt  es  für  die 
Kunst  nicht  mehr  stoffliche  Fragen,  keine  reinen 
Formproblcme.  Es  ist  Aufgabe  der  Kunst, 
geformt,  dadurch  verklärt,  einer  Zeit  den  Spiegel 
vorzuhalten.  Je  verworrener  eine  Gegenwart 
um  so  unklarer  dieses  Spiegelbild,  Aber  Zer- 
rissenheit und  Geschlossenheit  selbst  sind  For- 
men, sind  Ausdruck.  Darum  führt  jede  aus  der 
Vergangenheit  abgeleitete  Formforderung  nur 
zur  Verkennung  der  Aufgabe.  Niemand  kann 
aus  seiner  Zeit.  Gerade  die  Stärke  der  Ein- 
drücke des  Geschehens  ist  zeitbedingt,  und  von 
ihr  hängt  vor  allem  der  künstlerische  Ausdruck 
ab.  Fühlt  der  Künstler  sich  als  dienendes  Glied 
in  der  Kette  des  Geschehens,  dann  macht  er 
sclbstGeschichte.  Indem  er  einem  Ewigen  dient, 
gibt  sein  Werk  Ewiges.  Es  trägt  auf  seinen 
Zügen  eingegraben  die  Runen  der  Zeit  des 
Künstlers  lesbar  für  alle  Zeit dr.  k.  r,. 


DAGOBERT  PECHE— WIEN.  «SII-BERSCHALE«  WIENER  WERKSTATTE. 


KRANZ 
WEISSE- 
HAMBURG. 


Bücher  sind  geladene  Geistes-Batterien,  ge- 
heimnisvolle Kraftquellen,  die  Strahlen  des 
Lebens  aussenden;  sie  wirken  schon  durch  die 
Tatsache,  daß  sie  da  sind!  Die  Möglichkeit,  sie 
immer  zur  Hand  zu  haben,  gibt  schon  ein  Ge- 
fühl der  Beruhigung  und  der  Befriedigung.  Und 
nun  erst,  wenn  man  sie  öffnet:  Tore  zu  anderen 
Welten  sind  ihre  Deckel,  wenige  Blicke  auf  die 


ausgesäten  Zauberzeichen,  und  wir  sind  ent- 
rückt in  ein  duftiges  Jenseits :  Länder,  Städte, 
Häuser,  Herzen  tun  sich  auf,  ungekannte  Freu- 
den und  Leiden  offenbaren  sich  uns,  Bezieh- 
ungen spinnen  sich  an,  man  wird  aus  Einem  zu 
Vielen,  zu  Allem,  man  fühlt  und  leidet  tausend 
Zusammenhänge  und  wird  zu  den  seligsten 
Lösungen  geführt kuno  v.  Hardenberg. 


i^^HHI 
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ENTWURF:  DAGOBERT  PECHE— WIEN. 


»TULLSTICKEREI»  WIENER  WERKSTATTE. 


VON  DER  NADELKUNST. 


Die  vornehmste  unter  den  Nutzkünsten  ist 
die  Kunst  der  Nadel.  ..  Da  gibt  es  kein 
widerspenstiges  Material  mit  Gewalt  oder  Lärm 
zu  bezwingen.  Da  kommt  es  nur  auf  weises 
Walten  der  geistigen  Kräfte  an,  auf  geschickte, 
anmutige  Arbeit  der  Hände,  die  sich  nur  mit 
feinen,  glänzenden  Instrumentenbewehren.  Flie- 
ßende Tülle,  schimmernde  Seidenstoffe,  warme, 
weiche  Wollfäden  und  tausend  reizvolle  Farben, 
die  von  einer  Blumenwiese  geschöpft  scheinen 
—  das  ist  das  Material.  Und  ebenso  vornehm  ist 
der  Dienst,  zu  dem  die  Erzeugnisse  der  Nadel- 
künste bestimmt  sind:  Schmuck,  Veredelung 
eines  Stoffes,  eines  Frauenkleides,  Anregung 


des  Gemüts ,  Belebung  eines  Wohnraumes, 
eines  Möbels,  eines  Tisches.  Also  echt  weib- 
liche Wirkungen,  verwandt  dem,  was  der  Dich- 
ter als  Auswirken  fraulichen  Schaffens  preist: 
„Sie  flechten  und  weben  —  himmlische  Rosen 
ins  irdische  Leben  I"  ....  Nicht  genug  kann 
gerade  zarten  Frauennaturen,  die  in  den  Lebens- 
kampf gezwungen  werden,  die  Mitarbeit  an  all 
dem  Schönen,  das  die  Nadelkünste  hervor- 
bringen, ans  Herz  gelegt  werden.  Sie  arbeiten 
dadurch  mit  an  dem  großen  Bemühen,  in  das 
schließlich  jede  kulturelle  Einzelarbeit  münden 
soll:  an  der  Hebung  des  Geschmacks,  an  der 
Veredlung  des  Volkes hannaii  muth. 


ADOLF  BEHRMANN-BERLIN.  »ENTWÜRFE  FÜR  TEEKANNEN. 


ZIERSTÜCKE  UND  RINGE  VON  CARL  BERTHOLD. 


Die  von  echt  handwerklichem  Geist  getragene 
Schmuck-Kunst  des  Hanauer  Meisters  Carl 
Berthold   baut  sich  klar  und  zielbewußt  aus. 
Es  ist  ein  Zurückgehen  auf  alte  Werkstatt-Ge- 
sinnung, zugleich  aber  ein  entschiedenes  Vor- 
dringen auf  den  Wegen  neuester  Notwendig- 
keiten und  gegenwärtigster  Form.   Man  hat  mit 
Recht  gesagt,  daß  alles  künstlerische  und  geistige 
Fortschreiten  nichts  anderes  sei  als  ein  Aktuali- 
sieren,   d.    i.    ein 
Verlebendigen  der 
guten  Vergangen- 
heit.   Die  ewigen, 
die  immergültigen 
Dinge    in    Kunst 
und  Geist  hat  die 
Menschheit     vor- 
längst    gefunden. 
Es  kommt  nur  da- 
rauf    an,     dieses 
Ewige  immer  von 
den     besonderen 
Zeitvoraussetzun- 
gen her  wieder  le- 
bendig zumachen. 
AlleKultur(durch- 
greifende  Lebens- 
formung) wird  ein 
Aktualisieren  der 
Antike  sein.    Al- 
les   künstlerische 
Fortschreiten  wird 
immer  nur  heißen 
können:        neuer 
Durchbruch    zum 
Alten,  d.  h.  zum 
Ewigen,  das  unter 
unserenVorvätem 
schon       lebendig 
war.    So  will  das 
verstanden     wer- 
den, was  hier  über 
Carl       Bertholds 
Zurückgreifen  auf 
alte    Handwerks- 
Gesinnung  gesagt 
wurde.     Es    gibt 
vielleicht    gerade 
auf    dem    Gebiet 
der    freien,    blu- 
menhaften     Zier- 
stücke,  deren  ei- 
nes   hier    gezeigt 
wird,  elegantere. 


geschmücktere  Dinge.  Aber  CcU-1  Berthold  wird 
von  keinem  überboten  in  der  Handhaftigkeit 
seiner  einschlägigen  Arbeiten,  im  unmittelbaren 
Verkehr  der  feinen  Werkzeuge  mit  den  feinen 
Materialien,  in  der  herzhaften  Lust  am  Spielen 
und  Auswirken  der  Phantasie.  Dieses  Zier- 
stück „bedeutet"  nichts,  es  alimt  keine  in  der 
Natur  vorhandene  Form  nach.  Es  ist  ein  Auf- 
steigen, ein  wechselseitiges  Durchschlingen,  ein 
Zittern  und  Glit- 
zern von  gewölb- 
ten Metallflächen, 
Ketten  und  Spira- 
len; dem  Haupt- 
wesen nach  blu- 
menhaft,  aber  im 
Ganzen  doch  nur 
ein  ornamentales 
Ausleben  von  Sil- 
ber, Gold  und 
Email.  Es  ist  so 
dennoch  etwasOr- 
ganisches  darin. 
Man  sieht  anpflan- 
zen, daß  sie  ihre 
Blätter  der  Sonne 
wie  Hände  ent- 
gegenstrecken,um 
möglichst  viel  von 
ihrem  Licht  zu 
saugen.  So  streckt 
auch  hier  das  Gold 
dem  Lichte  Schim- 
merflächen hin.da- 
mit  es  ihm  reich 
und  vielfältig  be- 
gegnet. Freund- 
lich zwecklos,  nur 
eben  „schön",  so 
mag  das  in  der  Vi- 
trine stehen  und 
das  Auge  erfreuen. 
Schwarzes  Email, 

dunkelgrünes 
Email ,  Mond- 
steine, Karneole, 
Diamanten,  Perl- 
drähte begegnen 
sich  auf  den  Rin- 
gen, auf  denen 
das  Ornament  sei- 
ne neuen,  oft  sehr 
eigenartigen  Wege 


•M Ji;ki  i.i;mi 
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sucht. 
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CARL  «ERTHOLD. 

KUNSTVERSTÄNDNIS. 

MAKIE  VON   liUNSKN. 

Ich  habe  solche  Sehnsucht 
nach  den  Offizien  ! "  Häufig 
ertönt  diese  gefühlvolle  Klage 
und  erweist  sich  als  überaus 
kleidsam;  zwischen  den  Wor- 
ten klingt  Weltbeschlagenheit 
und  eingehende  Liebe  zur 
Kunst.  Ermittelt  man,  wie  oft 
dieSeufzenden,  seitdem  Italien 
ihnen  verschlossen  wurde,  die 
heimischen ,  die  ihnen  offen- 
stehenden Museen  besucht 
haben,  dann  ändert  sich  das 
Bild.  Sonderbarerweise  hal- 
ten die  meisten  Gebildeten  es 
für  ihre  Pflicht,  sowie  sie  die 
Landesgrenze  überschreiten, 
ganz  gewissenhaft  alle  Kunst- 
sammlungen zu  besuchen;  im 
normalen  Alltagsleben  da- 
gegen fehlt  dieses  Bedürf- 
nis. „Leider  kommt  man  ja 
nicht  dazu",  so  heißt  es, 
aber  zu  minderwertigen 
und  flachen  Zerstreuungen 
langt  meistens  die  Zeit. 

Im  bemerkenswerten 
Gegensatz  steht  recht  oft 
die  Vielgereistheit  und  das 
Kunstverständnis ;  da  ich 
mich  zweifellos  zu  den 
Weltreisenden  rechnen 
kann,  darf  ich  das  aus- 
sprechen. Hingegen  habe 
ich  oft  in  kleinen  Provinz- 
museen anspruchslose , 
fein  beobachtende,  regen 
Anteil  nehmende  Mitbe- 
sucher gefunden.  Oft  ge- 
rieten wir  ins  Gespräch, 
man  hatte  aufeinander  ge- 
achtet. Meistenteils  holten 


RING  MIT  STEINEN  U.  EMA.1L. 


RING  MIT  EMAIL. 


RING  MIT  EMAIL. 


CARL  BERTHOLD -H.VNAU.    RINGE  MIT  EMAIL. 


wir  Büchelchen  hervor  und 
machten  uns  Notizen.  Dies 
gilt  für  bedauerlich  pedantisch 
und  gibt  Anstoß;  „es  kommt", 
so  meint  man,  „doch  nur  auf 
die  Anschauung,  auf  den  un- 
mittelbaren Genuß  an,  wo- 
zu philiströses  Geschreibe!" 
Wohl  dem,  der  sich  unbedingt 
auf  seine  Augeneindrücke  ver- 
lassen kann ;  tatsächlich  kenne 
ich  jedoch  keinen  wirklichen 
Kunstkenner,  keinen  wirkli- 
chenKunstliebhaber,  der  nicht 
sein  Gedächtnis  unterstützt, 
der  nicht  seine  Eindrücke 
gern  durch  einige  niederge- 
schriebene zusammenfassen- 
de Worte  straffer  gestaltet. 
Dem  suchenden  Kunstfreunde 
bieten  selbst  die  Museen  klei- 
ner Städte  vieles;  sie  ha- 
ben zwar  keine  Wunder- 
werke aufzuweisen,  wohl 
aber  oft  Anziehendes,  Auf- 
schlußgebendes zweiter 
Meister,  und  vor  allem 
steht  gut  ausgewählter 
LernstoffzuGebot.  „Lern- 
stoff" klingt  nüchtern  und 
dürr,  aber  diese  kunstge- 
schichtlichen Bücher  und 
Mappen  sind  kunsthung- 
rigen Seelen  kostbare  ja 
verklärte  Geschenke.  Sie 
ziehen  die  Schleier  hin- 
weg, mit  sanfter  Hand 
führen  sie  den  Neuling 
dem  Tempel  entgegen,  sie 
öffnen  ihm  das  Tor  und 
er  steht  im  Vorhof.  Auch 
nur  im  Vorhof  zu  stehen, 
bedeutet  vor  Anderen 
beglückt    zu     sein ,     vor 


Kunstvcrsiäti  du  is. 


Anderen  berufen  zu  werden.  Sie  überschätzen 
nicht  die  erklommene  Stufe,  bescheiden  bleiben 
sie  sich  ihrer  Unzulänglichkeit  bewußt,  Licht 
hat  jedoch  bereits  ihre  Alltagswelt  vergoldet,  sie 
wissen,  daß  ihnen  Großes  bevorsteht,  daß  bis 
an  ihr  Lebensende  steigende  Freuden  ihrer  war- 
ten. Kurz  beschränkt  ist  ihr  Dasein,  unerschöpf- 
lich ist  das  leuchtende  Schatzhaus  der  Kunst. 

Ich  habe  schöne  Seelen  vom  Land  oder  aus 
dumpfester  Kleinstadt  gekannt,  die  nur  vermit- 
telst ihres  Springers,  ihres  Woermanns  oder 
eines  anderen  erprobten  Führers  sich  eine  nicht 
verächthche  Grundlage  erwor- 
ben hatten  ;  waren  ihnen  auch 
nicht  die  letzten  Wert-  und  Un- 
wertschätzungen  etwa  von  Va- 
lesquez  und  dem  Greco,  dem 
Giotto  und  Duccio  offenbar. 
Sie  hielten  sich  (vielleicht  in 
\  erbindung  mit  anderen)  eine 
einzige  Kunstzeitschrift;  die 
kannten  und  liebten  sie,  auf 
diese  griffen  sie  oft  und  gern 
zurück,  diese  gab  ihnen  An- 
regung zu  kleinen  Sonderlieb- 
habereien etwa  auf  dem  Gebiet 
der  Porzellane,  der  Gläser  oder 
der  Spitzen.  Nur  auf  diese 
Lehrer  gestützt,  standen  sie 
jetzt  im  Vorhof  des  Tempels, 
diese  Grundlage  befähigte  sie 
mit  offenkundigem  Nutzen,  mit 
erfreulichem  Erfassen,  das  auf 
ihren  seltenen  Reisen  Gebotene 
aufzunehmen  und  innerlich  sich 
anzueignen. 

Vergessen  wir  es  nicht,  wir 
haben  keinen  Louvre,  keine 
National  Gallery  —  British  Mu- 
seum, aber  im  ganzen  Reich 
verstreut  haben  wir  Museen 
mit  viel  beneideten  Herrlich- 
keiten, mit  erlesenen  Schätzen. 
Fast  alleführendenSchulensind 
gut  vertreten.  Die  Lücke  der 
ostasiatischen  Kunst  ist  auch 
in  den  übrigen  europäischen 
Kulturländern  anzutreffen;  in 
der  letzten  Zeit,  viel  zu  spät, 
versucht  man  dem  Westen  diese 
asiatische  Welt  zu  erschließen. 
Aber  selbst  dieser  Welt  kann 
man  an  der  Hand  der  vorlie- 
gendenBeispiele,derVeröffent- 
lichungen  näher  treten.  Die 
1  lilfsmittel  der  öffentlichen  Bib- 
liotheken stehen  zur  Verfügung, 


RENI  SCHASCHL. 
»ELFENBEIN 


aber  wie  schlecht  wissen  die  meisten  Gebil- 
deten in  diesen  Bescheid,  wie  selten  erbitten 
sie  sich  von  den  dort  beamteten  Kennern  die 
immer  bereitwillig  erteilten  Aufschlüsse. 

Hingegen  werden  die  Direktorea  und  Assi- 
stenten der  großen  Museen  mit  erstaunlicher 
Unbefangenheit,  man  darf  schon  sagen  mit  merk- 
würdiger Dreistigkeit  von  Reisenden  in  An- 
spruch genommen.  Jene  beschränkte  Fürstin 
erbittet  sich  einen  Brief  an  Bode,  darunter  tut 
sie  es  nicht;  jene  elegante  oberflächUche  Gattin 
des  millionenschweren  Bankdirektors  erwartet, 
daß  Wölflin  sie  persönlich 
herumführt.  Aber  auch  in  an- 
spruchsloseren Kreisen  ver- 
sucht man  mit  allen  Mitteln 
eine  persönliche  Empfehlung 
zu  ergattern,  das  gehört  nun 
einmal  zu  dem  Reiseprogramm, 
das  wird  nachher  beim  Nach- 
mittagtee selbstgefällig  mit  auf- 
geführt. Diese  heimgesuchten 
Kunstgelehrten  mögen  einen 
Rat  von  mir  annehmen;  inner- 
halb der  ersten  drei  Minuten 
ergründe  man  das  Verhältnis 
dieser  Eindringlinge  zu  ihren 
heimatlichen  Sammlungen;  ist 
das  Ergebnis  unbefriedigend, 
lasse  man  sich  in  kürzester  Frist 
vom  Büro  aus  „in  Geschäfts- 
sachen" abberufen,  wissen  die 
Besucher  hingegen  gut  bei  sich 
zuhause  Bescheid,  so  gönne 
man  ihnen  die  Anregung  dieser 
Erklärungen  und  Erläuterungen 
aus  berufenstem  Mund.  Sie 
haben  diese  Gunst  verdient, 
sie  werden  sie  dankbaren  Her- 
zens zu  würdigen  wissen,  bei 
ihnen  ist  jener  Humusboden 
vorbereitet,  auf  dem  eine  der 
kostbaren  Blüten  des  Daseins, 
das  Kunstverständnis  erwächst. 

Ä 

Wie  in  der  Menschheit,  so 
liegt  auch  in  jedem  einzel- 
nen Menschen  beides:  die  An- 
erkennung des  Wirklichen  und 
die  Sehnsucht  nach  der  vorge- 
stellten höheren  Welt.  .  .  Wir 
alle  denken  uns  aus,  wie  Men- 
schen und  Dinge  eigentlich  sein 
sollten;  der  Künstler  aber  steht 
beständig  vor  der  Frage,  ob  er 
WIENER  WERKST.       Jas  Wirkliche  nachbilden  soll 
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oder  dessen  tirnohung,  w.  hode. 
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